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1. Introduction 
 
Nous vivons nos premières années d’enseignement de la musique au secondaire I et à la 
passion de la musique qui nous anime s’ajoute celle, plus récente, de l’enseignement. 
Désireux de donner des leçons de qualité, tant au niveau des contenus qu’à la manière de les 
transmettre, nous analysons constamment notre pratique et profitons des conseils et 
expériences que partagent avec nous nos collègues. Nous aimerions faire progresser nos 
élèves et les suivre d’année en année afin de construire des apprentissages solides. Ayant 
nous-mêmes commencé à jouer d’un instrument quand nous étions enfants, nous savons 
combien d’années de pratique et d’immersion auditive nous ont amenés à acquérir les outils 
qui ont forgé notre statut de musiciens. Conscients qu’il n’est ni possible ni pertinent de tenter 
de transformer nos élèves en virtuoses, nous sommes à la recherche d’un dosage finement 
équilibré qui conjuguerait plaisir, épanouissement, connaissances culturelles et acquisitions de 
techniques permettant de s’approprier plus facilement les savoirs musicaux. Notre formation 
de didactique à la HEP nous donne de nombreux éclairages pour structurer et planifier notre 
enseignement. Il s’agit maintenant de travailler avec ces outils afin de se les approprier sur le 
terrain, dans un quotidien parfois parsemé d’embûches liées au public d’adolescents que nous 
avons face à nous.  
 
Notre travail de recherche s’interroge sur la capacité réelle que nous avons à faire progresser 
nos élèves dans le contexte actuel. Parmi les outils dont nous a équipés notre formation 
pédagogique figurent les taxonomies, étudiées en cours généraux mais également en 
didactique. C’est avec elles que nous avons choisi de travailler en élaborant une séquence 
d’enseignement consacrée au Pop Rock avec quatre classes de 9è Harmos. L’idée d’une telle 
thématique est née d’une envie commune de nous approprier ce style avec la volonté de 
transmettre à nos élèves un volet de l’histoire musicale du XXè siècle, tout en leur faisant 
travailler des concepts techniques dont nous parlerons plus loin. Nous n’avions qu’un seul 
mot d’ordre pour notre travail : faire progresser nos classes avec en filigrane un usage 
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2. La musique au secondaire I: concepts et taxonomies 
 
Ce que vit aujourd'hui un maître de musique au secondaire I se situe au croisement de deux 
chemins: celui d'une tradition d'enseignement et celui d'un monde saturé de musiques et des 
technologies permettant de l'écouter à tout moment. Ce premier chapitre dédié principalement 
aux objectifs d'apprentissage dans la discipline musique a pour but de montrer pour quelles 
raisons la leçon de musique est ce qu'elle est aujourd'hui, comment elle s'est construite au fil 
des décennies et quels sont les concepts didactiques sur lesquels nous pouvons construire nos 
séquences d'enseignement-apprentissage. Notre travail étant tourné vers la progression des 
apprentissages dans notre discipline, nous évoquerons également les facteurs principaux qui la 
favorisent. 
 
2.1. Enseignement de la musique dans le canton de Vaud 
 
 2.1.1 Aperçu historique, de la leçon de chant au PER : S'il est attesté dès le XVe 
siècle d'un enseignement de la musique dans le canton de Vaud, c'est toutefois au cours du 
XIXe siècle que l'idée d'une éducation musicale dispensée à l'école émerge. Avant cela, la 
leçon de musique se résumait à un cours de chant où les élèves apprenaient "avant tout par 
imitation sans que personne ait songé à leur donner une véritable éducation musicale" 
(Burdet, 1963). A cela s'ajoute un répertoire d'abord purement religieux (étude des psaumes 
réformés) puis dès le XIXe siècle élargi aux sujets patriotiques et moraux. 
 
Peu à peu, les contenus changent. La proportion de musique religieuse diminue au profit de 
chants glorifiant la nature et les travaux agricoles, notamment par la popularité et l'ampleur 
des différentes Fêtes des Vignerons. L'apparition de chants d'ailleurs, dans d'autres langues 
(allemand, italien), puis de la musique classique, marque un tournant dans l'histoire de 
l'enseignement de la musique dans le canton de Vaud. Les manuels de chants attestent de cette 
ouverture progressive. Du premier Chanson Vole! édité en 1976 au tout récent Planète 
Musique tout juste sorti de presse, le répertoire a fondamentalement changé.  
 
Cela atteste non seulement de l'évolution de notre société, qui n'est pas le sujet de notre 
travail, mais également, et c'est là que nous voyons un intérêt pour notre recherche, cela 
atteste d'un changement profond des objectifs d'apprentissages en musique. Il n'y a pas si 
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longtemps, l'objectif principal et peut-être unique était de former les futurs citoyens à une 
éducation fondée sur des principes moraux (valorisation du travail), religieux (psaumes) et 
patriotiques (appartenance au groupe), et ceci dans ce qu'Afsin (2009, p.124) nomme une 
valeur sociétale: le chant servait de moyen et non de fin.  
 
La deuxième partie du XXe siècle voit se développer des ouvrages méthodologiques et de 
chant qui ouvrent de nouvelles perspectives sur les séquences d'enseignement-apprentissage. 
Ce renouveau n'est pas sans lien avec l'apparition de la théorie des objectifs (1975): les 
contenus changent oui, mais c'est surtout la façon d'aborder l'apprentissage musical qui est à 
un tournant capital. A la question de la finalité sociétale, les objectifs tentent de donner de 
nouvelles réponses. Leur formulation donne une direction à l'enseignant, et l'arrivée dans les 
écoles des méthodes actives (Kodaly et Orff notamment) change fondamentalement la vision 
de que l'enseignant a de l'élève.  Peu à peu l'idée que des compétences musicales peuvent être 
développées fait son chemin, tout comme celle qui stipule que le lien avec des compétences 
innées (don) est remis en question. 
 
En 2000 apparaît le Plan d'Etudes Vaudois (PEV), présenté comme un référentiel au quotidien 
(pour planifier l'enseignement, réguler les apprentissages, commenter les productions 
d'élèves, permettre des évaluations sommatives cohérentes et échanger avec les collègues et 
les parents) et en général (pour harmoniser les pratiques, baliser le parcours scolaire de tous 
les élèves et pour expliciter le projet de formation de l'école publique). Le PEV donne des 
objectifs généraux, appelées compétences visées, dont la quantité et l'exigence rendent 
caduque la possibilité de les réaliser tous. Le niveau de théorie musicale exigé à la fin du 
cursus scolaire n'est pas éloigné du niveau demandé pour un certificat de conservatoire 
(Gavillet). La récente arrivée du Plan d'Etudes Romand (PER) a restructuré la formulation des 
objectifs, lesquels demeurent des objectifs généraux. Il se distingue du PEV par une mise en 
avant du concept de capacités transversales qui s'applique à toutes les disciplines et qui sont: 
la collaboration, la communication, les stratégies d'apprentissage, la pensée créatrice et la 
démarche réflexive. Même s'il est un peu tôt pour conclure aux avantages et aux 
inconvénients de l'usage d'un tel outil, nous voyons déjà se dessiner, pour la discipline 
musique, le paradoxe suivant: dans une volonté nette d'harmoniser des contenus jusqu'ici 
disparates d'un canton à l'autres, d'un établissement à l'autre et d'un collègue à l'autre, le PER 
donne un catalogue d'objectifs tellement précis et vaste à la fois que chacun n'aura d'autre 
alternative que d'opérer des choix à l'intérieur même de ce catalogue, car dans l'impossibilité 
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physique et temporelle (temps dévolu à la musique dans la grille hebdomadaire) de les réaliser 
tous1.  
 
Ceci dit, le PER propose quatre domaines généraux que sont: 
 
- Expression et représentation: Cet objectif est double, les attentes fondamentales pour la fin 
du cycle étant à la fois d'interpréter avec expression des chansons et de réaliser une activité 
musicale en utilisant divers supports.  
 
- Perception: Analyser ses perceptions sensorielles comprend pour une large part 
l'identification et la description d'environnements sonores (périodes musicales, genres et 
styles, familles d'instruments, motifs rythmiques et mélodiques, différents paramètres du son, 
etc). Ce domaine va nettement au-delà de la perception pure puisqu’il englobe également les 
aspects historiques et culturels. 
 
- Acquisition de techniques: Ce troisième volet des objectifs musicaux du PER peut être 
divisé en trois parties distinctes. La première relève du savoir-faire et des habiletés motrices 
(l'élève est acteur, il chante, joue, coordonne son jeu musical). La deuxième relève des 
habiletés cognitives (l'élève intègre les codes musicaux: notes de la gamme, valeurs, rythmes, 
tonalités, etc). Quant à la troisième, elle s'intéresse à la découverte des moyens 
audionumériques tels que synthétiseurs, logiciels d'enregistrement ou tables de mixage, entre 
autres. 
 
- Culture: Au-delà de l'écoute, de l'identification et de l'analyse de diverses oeuvres, le PER 
propose une entrée dans la réalité culturelle des élèves, un lien avec les événements musicaux 
de la région; il a également une visée critique et analytique face aux oeuvres et aux 
phénomènes musicaux. 
 
Il est intéressant de noter que l'oeuvre à proprement parler sert ici de "support" aux 
apprentissages cognitifs et psychomoteurs, et que le PER reste neutre quant à aux choix des 
oeuvres travaillées en classe. Son dessein est double: il offre à chaque enseignant de garder 
                                                
1 Une étude datant de 2009 intitulée « La place de l’art à l’école » a montré que les objectifs du PER sont 
irréalistes pour les branches artistiques. Pour la musique (cycle 3, soit 9è, 10è et 11è Harmos), il faudrait un 
minimum de 153 périodes de musique alors que la grille horaire n’en propose que 114. 
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une large marge de manoeuvre au niveau des contenus (qui pourra choisir des oeuvres à 
l'intérieur d'un style: classique, jazz, rock, musiques du monde, etc, mais qui pourra également 
choisir d'approfondir un style plutôt qu'un autre), et offrir aux jeunes d'aujourd'hui une palette 
large de ce qui se fait en musique. 
 
Dès lors que les objectifs du PER sont clairs, il n'en reste pas moins que les modalités de 
travail et les supports de cours restent extrêmement souples. Cette apparente contradiction 
montre le décalage entre des objectifs généraux (à long terme) et des objectifs spécifiques ( à 
court terme). Cela nous amène à voir quels contenus sont travaillés en cours de musique afin 
de tendre aux objectifs généraux mentionnés plus haut. 
 
 2.1.2. Contenus des cours de musique: Nous distinguons quatre champs d'activités 
en éducation musicale, à savoir l’activité vocale, l’activité rythmique et corporelle, l’activité 
d’écoute et l’activité instrumentale (Afsin, 2009). Ces quatre champs interagissent 
constamment avec les quatre objectifs généraux énoncés par le PER. En effet, une activité 
vocale peut avoir différentes visées, telles que l'expressivité, l'acquistion et le développement 
d'une technique vocale, l'ouverture culturelle liée à l'origine du chant, etc. Par conséquent un 
objectif du plan d'études peut se réaliser au travers de tous les champs d'activité.  
 
En pratique, les enseignants d'aujourd'hui, s'ils ont quelques moyens méthodologiques à leur 
disposition, travaillent le plus souvent sur des moyens d'enseignement élaborés par eux-
mêmes ou partagés avec des collègues. Cette absence de support collectif a des incidences que 
nous ne détaillerons pas dans le cadre de ce travail, mais dont nous pouvons tout de même 
dessiner quelques contours. Les enseignants sont en effet notamment condamnés à "réinventer 
la roue" constamment, car même si de nombreuses tentatives de mise en commun du matériel 
pédagogique ont vu le jour, peu ont porté leurs fruits.  
 
Dans certains établissements existent tout de même quelques traditions qui consistent par 
exemple à faire apprendre la flûte à bec en 7è et 8è Harmos et la batterie dès la 10è Harmos, à 
travailler la musique à programme en 7è Harmos, le blues et le jazz en 8è Harmos ou les 
compositeurs du XXe siècle en 11è Harmos. Nous avons pour notre part la chance d'avoir 
champ libre dans notre établissement, notre chef de file nous offrant une marge de manoeuvre 
totale. En tant que jeunes enseignants, nous sommes cette année confrontés à la construction 
même de nos séquences didactiques, et la plupart de celles que nous présentons à nos élèves 
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sont des "premières", nous ne les avons jamais proposées à d'autres classes auparavant. Nos 
classes nous servent de laboratoire d'idées. Cette liberté dans les choix de contenus est une 
chance mais ne favorise pas l'homogénéité des classes. Les élèves sont en effet de plus en plus 
mélangés au cours de leur cursus scolaire et n'ont de ce fait pas tous le même background 
musical. De plus, les enseignants de musique n'ont pas forcément la possibilité de suivre leurs 
classes d'une année à l'autre, pour des raisons d'organisation ou d'horaires. A ces éléments 
s'ajoutent des pratiques musicales très diverses dans les années primaires. Nous reparlerons 
plus loin de l'évaluation diagnostique, celle qui permet de voir "où en est l'élève" par rapport à 
tel ou tel sujet, et nous verrons que la diversité des acquis au sein d'une classe fragilise l'idée 
même d'un socle de connaissances communes sur lequel formuler nos objectifs. 
 
Les contenus varient donc beaucoup; ils sont également fortement liés aux goûts de 
l'enseignant. Un pianiste classique, une chanteuse de comédies musicales, un jazzman 
autodidacte, un batteur rock, un trompettiste funk, un violoniste d'orchestre: chaque maître de 
musique a une vie musicale qui précède ou/et qui accompagne son enseignement. Nos études 
académiques font de nous des "généralistes de la musique" mais nos passions musicales 
transparaissent dans les contenus que nous proposons à nos élèves. 
 
Nous travaillons volontiers avec une approche de type époque, genre et style qui nous permet 
d'aborder, à l'intérieur d'une séquence pédagogique d'une durée de quelques leçons, une 
oeuvre ou un style musical en le mettant d'une part en contexte historiquement et 
culturellement parlant, et d'autre part en utilisant les quatre champs d'activité musicale cités 
plus haut. A ces quatre champs se superpose en filigrane le champ de la créativité musicale 
qui est principalement formulé par le PER sous l'angle de l'expression: "Représenter et 
exprimer une idée, un imaginaire, une émotion, une perception dans le langage musical", soit 
produire des ambiances sonores, exploiter le langage des sons et des rythmes, improviser. Il 
serait intéressant de se pencher sur la notion de créativité, tout de même différente de celle de 
création. Crée-t-on lorsqu'on interprète, ou seulement lorsqu'on invente? Et lorsqu'on invente, 
est-ce une vraie création si celle-ci est cadrée, soit formatée par des schèmes et/ou de strictes 
consignes, ou seulement si elle est libre? Ces questions restent en suspens dans le cadre de 
notre travail, mais nous accompagnent régulièrement, car nous aimerions offrir à nos élèves 
une vraie plate-forme dédiée à l'expression musicale et au développement d'une certaine 
sensibilité artistique. 
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Nous voyons bien se dessiner, au-delà du catalogue d'objectifs généraux énoncé par le PER et 
des champs d'activité en musique, une immense fresque où seraient répertoriés tous les 
objectifs imaginables qui structurent une leçon de musique. Le PER ne s'invite guère en 
classe; il reste flou quant au travail réel effectué avec les élèves. Nous avons besoin d'objectifs 
plus précis qui correspondent davantage aux exigences que l'on peut avoir dans le cadre 
temporel d'une leçon (et nous savons combien c'est important quand on n'a qu'une seule 
période hebdomadaire dévolue à notre discipline); nous avons également besoin d'objectifs 
qui, si l'on nous permet le paradoxe, nous permettront de saisir la part de subjectivité et 
d'indicible qui accompagnent l'élève dans  l'apprentissage de la musique.  
 
2.2. Taxonomies des objectifs d'apprentissage 
 
Etymologiquement le terme taxonomie vient du grec ταξινομ˜α (taxinomia) formé du mot 
taxis qui signifie « classement » et nomos qui signifie « loi, règle ». On peut donc définir une 
taxonomie comme une classification d’éléments2. Ces éléments peuvent être classés sous 
diverses entrées (domaine cognitif, psycho-affectif, psychomoteur) et ces pôles interagissent 
les uns avec les autres. Sans classification des objectifs, la leçon de musique se résumerait à 
une séance d’animation musicale spontanée. Notre recherche vise justement à étudier de 
quelle manière une taxonomie aide voire garantit une progression des apprentissages. Nous 
avons choisi de travailler avec la taxonomie d’Anderson et Krathwohl (2001) qui traite des 
objectifs cognitifs. D’autres taxonomies ont vu le jour pour traiter d’autres objectifs tels que 
les objectifs psychomoteurs avec l’ouvrage de Harrow (1972) ou les objectifs affectifs avec 
celui de Krathwohl (1980), mais nous avons choisi de traiter avec celle d’Afsin (2009) qui. le 
premier, a synthétisé le triptyque des objectifs (cognitifs, psychomoteurs et affectifs) pour la 
musique. 
 
 2.2.1. Taxonomie des habiletés cognitives : Une taxonomie des objectifs 
d'apprentissages est avant tout un outil de planification et de préparation des tâches 
d'apprentissage et d'évaluation. Elle permet à l'enseignant de veiller à solliciter tous les 
niveaux d'habileté intellectuelle chez l'élève, et ceci de façon structurée et progressive, du plus 
simple au plus complexe.  
 
                                                
2 Source : Grand Robert (2001) 
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La taxonomie des objectifs pédagogiques de Benjamin Bloom, parue en 1956, a été révisée 
par Anderson et Krathwohl et enrichie des recherches en sciences de l'éducation menées 
depuis lors. Il s'agit d'une taxonomie des objectifs cognitifs; ceux-ci sont classés par degré de 
complexité et sont exprimés par un verbe, ce qui "facilite la reconnaissance des productions 
découlant de l'apprentissage" (Mc Grath et Noble 2008). Ces six verbes sont :  
 







Le passage du substantif au verbe n'est pas le seul changement opéré par Anderson et 
Krathwohl. Le niveau le plus complexe, "créer", n'apparaissait pas chez Bloom. Un autre 
changement capital est que l'élève peut s'acquitter d'une tâche de niveau complexe sans avoir, 
pour l'objet d'apprentissage proposé, complété les tâches relevant de niveaux inférieurs. Cette 
nouveauté ne met pas en péril la progression des apprentissages mais offre au contraire des 
perspectives réjouissantes au sujet des tâches dites "créatives".  
 
 2.2.2. Taxonomie des objectifs en musique : Une taxonomie des objectifs cognitifs est 
insuffisante pour une discipline telle que la musique. On a vu plus haut que le PER énonce 
quatre objectifs généraux que sont expression et représentation, perception, acquisition de 
techniques et culture. On y lit notamment: "Explorer diverses techniques musicales en 
exerçant des habiletés de motricité globale et fine (souplesse, précision, coordination,…)". 
Les éléments psychomoteurs nécessaires à l'usage d'instruments tels que xylophone ou flûte à 
bec, sans compter les éléments non visibles liés à l'usage de la voix, n'appartiennent pas au 
domaine cognitif mais relèvent d'un savoir-faire acquis par une pratique sinon régulière du 
moins progressive. 
 
De même, une discipline artistique ne saurait être réduite à des savoirs-faires (habiletés 
motrices) et à des éléments de théorie (habiletés cognitives). Si le PER énonce des objectifs 
tels que "mobiliser ses perceptions sensorielles", "représenter et exprimer une idée" ou 
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encore "s'imprégner de divers domaines de culture", nous stipulons, à l’instar d’Afsin (2009) 
que ceux-ci ne peuvent être réalisés que s'il y a adhésion affective de l'élève pour le contenu 
proposé. Car si la musique dit l'indicible, elle ne peut l'exprimer que si celui-ci entre dans le 
projet pédagogique proposé par son enseignant, afin d'être à même de s'ouvrir à des 
perceptions sensorielles différentes de celles auxquelles il a accès. De plus, l'adhésion 
affective est essentielle à la pratique vocale. En effet, la voix étant "l'instrument premier que 
tout le monde possède", "le premier vécu qu'on peut avoir" (Châtelain, 2011), elle trouve son 
ancrage au plus profond de chacun et ne peut se déployer que si l'élève a suffisamment 
confiance (en lui, en l'enseignant, en les autres) pour oser l'utiliser. 
 
C'est pourquoi une taxonomie liée spécifiquement à la didactique musicale est un apport 
fondamental; elle permet de veiller au bon équilibre entre les trois pôles d'objectifs 
implicitement énoncés dans le PER et qui sont les objectifs cognitifs, psychomoteurs et 
psycho-affectifs (Afsin, 2009). 
 
Le domaine cognitif: Il s'agit de distinguer, dans la nature multidimensionnelle de la musique, 
les éléments qui la fondent, soit: rythme / intervalle / mélodie / harmonie / forme. Afsin 
distingue cette dernière des quatre autres, car étant une "structure dans laquelle le matériau 
musical prend place". La taxonomie des objectifs cognitifs chez Afsin n'est pas linéaire, les 
objectifs étant accessibles séparément, sans ordre pré-établi. 
 
Le domaine psychomoteur: Il englobe la capacité physique (agilité, force, souplesse, etc), la 
discrimination perceptive (capacité à distinguer des sons, spatialisation de ceux-ci grâce à la 
phonomimie, au xylophone, au visage sonore notamment), la mémoire motrice (capacité 
d'automatiser les gestes), l'interprétation organisationnelle (coordination), pour aboutir à la 
création non verbale (production, expression artistique). 
Afsin écrit "sans le développement des mouvements moteurs, la musique ne peut nullement 
être interprétée ni se faire entendre ou transmettre un contenu affectif". Cette notion est 
capitale et nous interpelle face à l'usage que beaucoup d'élève que nous avons aujourd'hui font 
de la musique, de leur musique précisément. Nous soutenons, à l'instar d'Afsin, que le 
développement psychomoteur, qui permet de commander, contrôler et perfectionner une 
fonction motrice, est nécessaire à une progression des apprentissages en musique. Nous 
soutenons également que ce développement joue un rôle - dont il est difficile de calculer la 
teneur - dans le développement général de l'enfant. Nous nous heurtons relativement souvent, 
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dans nos classes, à un phénomène qui prend de l'ampleur. Avec le développement des 
technologies, il est désormais possible de produire, sans aucun moyen psychomoteur, la 
plupart des éléments cognitifs évoqués plus haut: boucles rythmiques, accords "clés en main", 
sonorités de tous acabits, etc. S'il nous semble évident que ces productions n'ont que peu à 
voir avec la musique telle que nous l'entendons, il faut relever ce phénomène car les élèves 
ont tendance à minimiser l'apport d'un travail psychomoteur en musique, leur ordinateur étant 
capable de le faire à leur place. Nous pensons qu'il est de notre mission d'encourager les 
élèves à différencier progressivement les productions électroniques aseptisées et une 
production musicale vivante, unique, humaine, tout en encourageant et développant les 
capacités à "jongler" avec les programmes multimédias. Cela nous amène au troisième 
domaine de la taxonomie des objectifs en musique qu'est le domaine psycho-affectif. 
 
Le domaine psycho-affectif: Ici la progression des apprentissages se fait de façon linéaire et 
est fondamentalement liée à l'écoute musicale. Que dire de nos difficultés à faire entrer les 
élèves dans le monde que nous leur proposons? L'enjeu principal de notre enseignement 
réside peut-être dans ce domaine, car nous soutenons, à l'instar d'Afsin, que s'il y a adhésion 
au projet, les domaines cognitifs et psychomoteurs ont un terreau favorable et nécessaire pour 
se développer. La progression au niveau de l'écoute est la suivante: réception (spontanée) de 
la musique, évocation (une certaine prise de conscience et un lien avec les éléments stockés 
dans la mémoire à long terme), éveil empathique (volonté de produire et de comprendre), 
adhésion (intérêt poussé envers le contenu proposé), et valorisation (l'élève a tant assimilé les 
contenus qu'ils font partie de lui).  
 
Chacun de ces trois domaines est fortement imbriqué avec les deux autres. Trocmé-Fabre écrit 
qu’  « apprendre, c’est réconcilier le cognitif avec sa base affective » (1987, p.50). Cette 
interdépendance entre contenu, production et émotion, ainsi que la complexité même du tissu 
musical, voire du musical même tel que l'énonce Leroy (2010), sont autant de facteurs qui 
influencent et déterminent l'élaboration de nos séquences et la formulation de nos objectifs.  
 
Hiérarchisation des objectifs: Une taxonomie des objectifs n'est pas complète si ceux-ci ne 
sont pas eux-mêmes hiérarchisés. Nous parlerons d'objectifs spécifiques opérationnels pour 
les "petits" objectifs réalisés dans une ou deux leçons, du type "l'élève sera capable de frapper 
l'ostinato rythmique deux-croches/noire en percussions corporelles de façon synchronisée 
avec la pulsation de la batterie". Ces objectifs sont mesurables et vérifiables en classe. Les 
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objectifs généraux sont eux réalisés sur une plus longue durée (un semestre ou une année 
scolaire), du type "l'élève sera capable de créer, en percussions corporelles, des boucles 
rythmiques à quatre temps de façon coordonnée et vivante"; on les appelle également 
"objectifs d'intégration", l'idée étant en effet que les éléments travaillés soient intégrés sur le 
long terme. Les buts (liés à l'institution) et finalités (liées à la société), correspondent aux 
« valeurs adoptées et véhiculées par cette société » (Afsin, p. 124). Quelles sont les intentions 
politiques qui justifient l’enseignement de la musique à l'école publique? Nous les supposons 
multiples, et espérons que la pérennité de cet enseignement ne sera pas remise en question ou 
sacrifiée sur l'autel de la productivité ou de l'économie. Car que serait un monde sans 
esthétique musicale? Nous nous référons à Dauphin selon qui "l'expérience de l'art représente 
encore un lieu du culte émotionnel tout à fait salutaire pour le devenir de l'humanité" (p. 
108).  
 
2.3. Progression des apprentissages en musique: concepts 
 
Si l’usage des taxonomies précitées offre aux maîtres de musique une plate-forme pour 
planifier et réguler leur enseignement, il n’en demeure pas moins que l’éclairage de différents 
concepts liés à l’apprentissage de la musique ou d’autres disciplines en général est essentiel à 
la bonne compréhension de notre recherche.  
 
 2.3.1. Pratique et conceptualisation : L'idée que la pratique doit précéder la théorie 
n'est pas nouvelle en musique. Ainsi que nous l'avons vu plus haut, l'enseignement de la 
musique a fondamentalement changé depuis l'ère de la leçon de chant en classe. 
L'enseignement du solfège pur est remis en cause (Lamorthe), tant dans les conservatoires que 
dans le cadre de la musique à l'école. Les méthodes actives d'apprentissage de la musique 
offrent un éventail de pratiques (Orff, Dalcroze, Suzuki, Kodaly) qui, même si elles sont pour 
la plupart destinées avant tout à un tout jeune public, peuvent être en général transposées à 
l'enseignement du secondaire. Dans chacune d'elles, le jeu précède l'apprentissage cognitif, le 
prépare, l'anticipe pour finalement le faciliter (Dauphin). On est dans l'intégration corporelle 
et physique de concepts qui, nous l'avons vu plus haut, ne sont justement pas seulement 
cognitifs. Pensons à la notion de savoirs-faires, de talent, de compétences à mettre en valeur 
(Bruner, 1996).  
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 2.3.2. Facteurs qui influencent l'apprentissage musical :  
 
Gruhn (1996) distingue trois facteurs que sont le mode d’apprentissage (par la théorie / par la 
pratique), la vitesse de l’apprentissage ainsi que la structure de la matière.  
 
Giordan (1998) explique quant à lui l'importance d'un rapport au savoir où l'élève est lui-
même acteur de ses apprentissages. Il montre qu'un enfant ne peut véritablement apprendre, 
c'est-à-dire intégrer pleinement de nouvelles connaissances, se les approprier, s'il n'entre pas 
en apprentissage. Ce concept fondamental est étroitement lié au rapport au savoir: "j'apprends 
si j'y trouve du sens". Il est également lié à la motivation: "j'apprends si j'y trouve un plus 
(intérêt, plaisir)", à la psychologie "j'apprends si j'ai confiance en moi". D'autres facteurs 
entrent en ligne de compte, le principal étant peut-être "j'apprends si je fais des liens", 
directement lié à l’interdisciplinarité. Entrer en apprentissage en musique, à l'adolescence où 
s'opèrent des remises en question et des changements de direction en matière de goûts, 
d'activités extra-scolaires, n'est pas une évidence. Il s'agit là d'une réalité fondamentale qui va 
au-delà de tous les contenus, objectifs et modalités de l'enseignement. Donner du sens au 
savoir, lui donner une saveur (Astolfi, 2008), voilà un défi auquel nous sommes confrontés 
quotidiennement. 
 
La motivation est sans doute déterminante pour permettre les apprentissages chez nos élèves. 
Elle tient selon nous à plusieurs facteurs tels que l’élève lui-même (ses goûts, expériences, 
capacités, humeurs), l’objet d’étude (la chanson, le style, l’arrangement, les instruments 
utilisés) ainsi que la manière donc est abordé cet objet (type d’enseignement, configuration de 
la classe, logistique, démarche utilisée, etc). Si nous nous référons à ces trois facteurs, nous 
voyons que nous ne pouvons avoir un impact direct que sur les deux derniers, à savoir l'objet 
d'étude et la manière dont celui-ci est abordé en classe. Un de nos buts est précisément d’avoir 
un impact sur l’élève lui-même (évolution de ses goûts, de son esprit critique, de son 
développement en général) mais ce sont des visées à long terme. Les difficultés surgissent 
quand les élèves entretiennent un rapport au savoir de type utilitaire où l’école « se réduit à la 
course d’obstacles permettant de « passer » de classe en classe /…/ dans l’attente d’en être 
libérés »3. Nous vivons cette réalité quotidiennement avec certains élèves et aimerions les 
faire progresser d’abord sur ce point-là, à savoir entrer dans une nouvelle logique 
                                                
3 Groupe de travail ESCOL, « Entre apprentissages et métier d’élève : le rapport au savoir », 
p. 183 
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d’apprentissage dans laquelle ils pourraient « conférer sens et valeurs aux activités et 
contenus d’apprentissage dans l’ici-et-maintenant de leur présent d’élève »4. Un élève qui 
met les pieds au mur parce que cela ne fait pas sens pour lui n’adhèrera pas au projet, et sans 
empathie il n’acquerra pas les objectifs cognitifs ni psychomoteurs. 
 
 2.3.3. Processus, production et créativité : Parler de progression dans les 
apprentissages en musique c'est aussi soulever un concept important dans la gestion et la 
préparation des séquences d'enseignement-apprentissage. Dans la pléiade d'objectifs formulés 
tant par les taxonomies existantes que par le PER, nous voyons que celui de production finale 
n'est pas prioritaire. Il est notamment mentionné que l'élève, au plus tard à la fin du cycle, 
"interprète avec expression les chansons du répertoire travaillé en classe". Le cadre de la 
classe est parfois élargi, lorsqu'on encourage la "réalisation d'une activité musicale 
interdisciplinaire", ou "l'utilisation de la voix, des instruments et des objets sonores en vue de 
la réalisation d'un projet". Nous constatons que l'aboutissement d'un travail de classe est 
rarement sinon jamais réalisé sous forme d'un concert. La participation aux spectacles de 
l'école, aux promotions, induit généralement des répétitions supplémentaires qui dépassent le 
cadre de la classe. Il arrive toutefois à certains enseignants d'enregistrer leur classe. C'est une 
façon idéale de clôre une activité, tout en offrant aux élèves un miroir de leur production sur 
lequel un retour de type qualitatif est possible. 
 
La question de la production finale est fondamentale car implicitement liée à une idée reçue 
qui existe fréquemment dans les esprits, et qui est qu'un bon "produit fini" serait la preuve 
d'un bon apprentissage. Nous soutenons quant à nous l'idée qu'un apprentissage de qualité n'a 
pas de lien direct avec le résultat. Notre pédagogie est orientée davantage sur le processus, 
terme qui englobe le concept même de progression, et le résultat final, lié à une idée de 
perfection qualitative, n'est qu'une modalité parmi d'autres, et non un objectif en soi. Notre 
culture musicale occidentale étant intimement liée au mythe de la perfection, du respect de la 
partition, elle présuppose un enseignement qui vise à éliminer l'erreur, "toujours vue comme 
une faute" (Leroy). Ne pas mettre de pression quant à l'élaboration d'un produit fini permet, 
pendant le court laps de temps où nous voyons nos élèves, de travailler davantage sur un 
processus d'apprentissage lié à un ancrage en profondeur des concepts étudiés, que sur une 
idée de production idéale, où chacun pourrait jouer ou chanter sans faute. Pensons à l’ « éloge 
                                                
4 Ibid., p.183 
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de l’imperfection » décrit par Astolfi5 qui constate que si « le développement contemporain 
des didactiques s’efforce de faire de l’erreur un analyseur positif du processus d’apprentissage 
en cours /…/ les pratiques évaluatives [au cours du musique] privilégient toujours le « respect 
du texte ». 
 
La production finale n'est par ailleurs pas sans avantages, lesquels se situent principalement 
dans le domaine psycho-affectif: réunion du groupe-classe autour d'un projet, motivation 
d'aboutir à un résultat de qualité, estime de soi décuplée lorsque la production est à la hauteur 
des attentes, de part et d'autres (interprètes, public, enseignant). Les retours positifs sont 
autant de tremplins qui permettent à l'élève de gagner en confiance et en plaisir. La production 
n'est donc pas un but en soi, mais ne la négligeons pas pour autant. Elle n'est pas incompatible 
avec la progression des apprentissages et peut même l'influencer positivement, mais ne 
remplace pas les objectifs spécifiques et généraux d'apprentissages de la musique. 
 
 2.3.4. Evaluation diagnostique, formative et sommative : L’évaluation 
diagnostique est nécessaire à la progression des apprentissages car elle permet de déterminer 
les acquis sur lesquels on pourra construire de nouveaux apprentissages. Elle met en évidence 
les éventuelles lacunes ou bases peu solides qu'il faudra consolider. Nous l'avons vu plus haut, 
cette évaluation, fondamentale à l'élaboration de nouveaux objectifs d'apprentissage, est 
fragilisée par les antécédents musicaux des élèves en tant qu'individus et en tant que classe. 
Tout au long du processus d'apprentissage, l’évaluation formative permet d'évaluer l'évolution 
des élèves dans leur travail, leur progression, et de contrôler en permanence la direction 
donnée à la démarche: est-elle toujours dirigée vers l'objectif énoncé? Cette évaluation permet 
une régulation des modalités d'apprentissage et des objectifs. Quant à l’évaluation sommative, 
ou évaluation certificative, elle va donner lieu à une note puisqu'il faut noter les élèves. La 
question de l'évaluation finale est capitale, elle doit respecter l'alignement curriculaire, c'est-à-
dire évaluer ce qui a été enseigné. Elle doit également être un choix, car nous ne pouvons pas 





                                                
5 en préface de Marchand (2009) 
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3. Question de recherche 
 
Donner aux élèves le goût de la musique, les faire s'exprimer, leur offrir une plate-forme pour 
leur créativité, les inciter à développer leur jugement critique et les ouvrir à la culture, tout 
ceci en leur faisant acquérir des outils techniques pour lire et comprendre la musique: face à 
cette somme d'objectifs se situe l'élève, un enfant qui grandit et pour qui apprendre doit avoir 
un sens, condition capitale pour la réalisation de tout progrès. A ce constat s'ajoute celui, 
frustrant, du manque de temps dévolu à la musique dans les classes du secondaire (9è, 10è et 
11è Harmos) et qui semble parfois, à lui tout seul, rendre une véritable progression caduque. 
 
Une approche taxonomique est séduisante, elle clarifie les objectifs et englobe toutes les 
facettes de l'apprentissage. Nous formulons l’hypothèse que l’usage conscient et structuré des 
outils taxonomiques existant pour notre discipline favorise les apprentissages. Les travaux de 
recherche en didactique musicale à l’école secondaire s’interrogent principalement sur la 
place laissée à la dimension expressive et artistique (Marchand, Leroy) ainsi que sur le sens 
d’un enseignement de la musique à l’école publique (Dauphin, Lamorthe). Notre travail de 
recherche s’interroge quant à lui sur le bien-fondé d’une approche taxonomique dans le cadre 
d’un enseignement qui fait référence au PER. Notre question de recherche est la suivante : 
 
Quels sont les avantages et les limites d'une approche taxonomique dans l'apprentissage de la 




Par une recherche de terrain de type qualitatif, nous avons voulu nous approprier cet outil 
taxonomique avec une séquence vécue lors de notre stage à responsabilité (stage B), dans le 
quotidien des liens que nous tissons avec nos classes et les difficultés que nous pouvons 
rencontrer avec elles. Nous avons travaillé conjointement avec la taxonomie des objectifs 
d'apprentissage en musique d'Afsin et celle des objectifs cognitifs d'Anderson et Krathwohl. 
L'idée de pouvoir travailler à deux, et avec quatre classes différentes, nous a permis de donner 
du relief à notre analyse et de réguler notre enseignement. Le terrain était propice aux 
comparaisons, mais nous avons surtout voulu nous enrichir des expériences et des idées de 
l'autre. 
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4.1 Choix et présentation des classes 
 
Nous enseignons tous les deux dans les degrés allant de la 7è à la 11è Harmos. Afin de choisir 
les classes avec lesquelles nous allions faire notre recherche, nous avons tout d'abord décidé 
de ne pas travailler avec les classes de 7è et de 8è Harmos. Dotées de deux périodes 
hebdomadaires de musique, ces classes ont, ainsi que nous le vérifions dans notre quotidien, 
une progression de travail favorisée par ce rythme bi-hebdomadaire. Nous désirions effectuer 
notre recherche avec les classes "de grands", dotées d'une seule période, afin que notre travail 
s'inscrive dans la réalité de l'enseignement du secondaire. En effet, les 45 minutes dévolues à 
la musique ne durent pas toujours pas 45 minutes effectives, elles sont parfois "rabotées" par 
un changement de salle voire de collège, par une visite chez le dentiste scolaire, quand elles 
ne sont pas sacrifiées, pour certains élèves, au profit d'une visite hebdomadaire chez le 
logopédiste. Nous ne jugeons pas ces pratiques, il s'agit d'un constat qui a motivé notre choix. 
 
Nous nous occupons tous les deux de deux classes de 9è Harmos, soit des élèves de 13 à 14 
ans, et notre horaire nous permettait de nous visiter l'un l'autre. Cela facilitant grandement nos 
modalités de recherche, nous avons opté pour une séquence d'enseignement-apprentissage 
commune auprès de ces quatre classes. Tout au long de ce travail, nous nous nommerons par 
nos initiales: JN (Julien Noël) et RPG (Rachel Pasche-Gabioud) afin d'en faciliter la lecture. 
 
4.1.1 Les classes de JN : La 9VG4 et la 9VG6 comptent toutes deux 16 élèves, et dans 
chacun de ces classes un élève joue de la batterie. JN a une très bonne connaissance des 
musiques rock, autant au niveau culturel et historique que technique, et maîtrise la guitare 
électrique. Il a rédigé un mémoire de Bachelor au Conservatoire de Lausanne sur les 
avantages et limites de l’utilisation d’une guitare comme instrument d’accompagnement dans 
les classes. 
 
 4.1.2. Les classes de RPG : La 9VG5 a son cours de musique le mercredi matin en 
période 2. Désormais stabilisée à 12 élèves, cette classe a connu des fluctuations durant 
l’année. La 9VP3 a son cours de musique le jeudi matin en période 2. Ils étaient 25 en début 
d'année; une nouvelle élève est arrivée en début de deuxième semestre, ce qui porte cette 
classe à 26 élèves, parmi lesquels plusieurs musiciens.  RPG a une formation de musicienne 
classique (cor), joue dans des orchestres et dirige des choeurs. Elle enseigne le cor dans des 
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écoles de musique et sa vision de la progression des apprentissages en musique en est 
fortement influencée. Sa connaissance du rock et son habitude de chanter en anglais sont 
récentes: l'investissement demandé pour maîtriser une chanson lui donne une idée de ce que 
cela peut demander à un élève. Elle accompagne ses élèves au piano. 
 
4.2 Modalités d’analyse de notre enseignement 
 
 4.2.1. Visites de classe réciproques : nous avons opté pour le statut d'observateur, et 
ne voulions déranger ni le processus ni la concentration des élèves. Nous avons toutefois dû 
choisir une place de laquelle nous pouvions voir les visages des élèves ou d'une partie d'entre 
eux. Cet exercice a été péjoré pour la classe de 9VP3 par le nombre d'élèves (26) et par 
l'exiguité de la salle dans laquelle a lieu leur leçon de musique. Les trois autres classes 
travaillant à l'aula du collège du Clos qui est immense, l'observateur externe est rapidement 
oublié. Sur la base de ses observations, chaque enseignant a noté les éléments de progression 
perçus chez les élèves, ainsi que l'évidence ou non de l'usage d'une taxonomie dans la 
formulation des objectifs et dans la réalisation de ceux-ci. 
 
 4.2.2. Prises de notes type "cahier de bord" : à la fin de chaque séance, nous avons 
répondu à un petit questionnaire préalablement rédigé afin de faciliter nos compte-rendus. 
Celui-ci se composait des questions suivantes: 
- comment la classe a-t-elle réagi face aux contenus proposés? 
- quels objectifs ont été atteints? quels concepts sont à approfondir? 
- ai-je modifié sur le vif des modalités d'enseignement pour les adapter à la classe? 
- ai-je eu assez de temps pour aborder tous les contenus? 
- quels éléments de taxonomie ai-je utilisé pour cette leçon? 
- ai-je perçu, chez certains élèves, un "déclic"? 
 
 4.2.3. Discussions, remédiations, échanges : nous avons confronté nos impressions 
d'observateur et d'enseignant, à hauteur d'un rendez-vous hebdomadaire environ. Cela a donné 
lieu à quelques modifications de contenus au fil de la séquence. Ce suivi nous a permis de 
confronter nos points de vue, de tester les modalités d'apprentissage utilisées par l'autre, de 
calculer le temps dévolu à chaque activité chez l'un et chez l'autre. Au-delà de la stricte 
comparaison du style pédagogique propre à chacun, cela nous a surtout permis de structurer 
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notre enseignement via la lunette taxonomique et de tenter d'aiguiser notre regard sur l'élève 
davantage que sur l'enseignant. 
 
5. Présentation de la séquence didactique 
 
Nous avons travaillé conjointement sur les contenus de notre séquence dédiée au Pop Rock. 
Nous avons d'un commun accord opéré des choix quant aux contenus (chansons) et objectifs. 
Si nous désirions avoir les mêmes modalités d'apprentissage, nous nous sommes vite rendus 
compte que les spécificités propres à chacun de nous conduisaient vers des modalités de 
travail parfois similaires mais souvent différentes, sur des détails ou sur des points plus 
généraux. 
 
5.1 Choix des contenus musicaux 
 
 5.1.1. Chanter en anglais : Pour notre séquence dédiée au rock, nous avons choisi 
cinq chansons anglophones couvrant une période des années 60 à aujourd'hui. Des recherches 
laissent entendre que faire chanter les enfants dans une langue autre que maternelle plus tôt 
dans leur scolarité peut avoir des effets bénéfiques tels que le développement des 
compétences transversales liées à la découverte d’une autre culture (Bellot, 2000-2001). Le 
chant est vu ici comme un outil interdisciplinaire qui allie plaisir des sons et maîtrise de la 
langue. Il est un facilitateur d’apprentissage de la langue et particulièrement indiqué pour 
apprendre l'anglais car il permet de percevoir la réalité des aspects rythmiques et mélodiques 
différents, de prendre conscience de la phonologie anglaise et de la mémoriser ainsi que le 
lexique et certains éléments syntaxiques. (Le Feron, 2005). C’est notamment pour cette raison 
que nous avons choisi de travailler avec un répertoire uniquement anglophone.  
 
Nous présentons ici les chansons dans l’ordre dans lequel elles ont été proposées en classe. 
 
- We will rock you de Queen: Cette chanson a été composée par Brian May en 1977 avec la 
vocation d'être suffisamment simple pour être scandée par la foule, dans la même veine que 
We are the Champions qui figure dans le même album. Hormis le solo de guitare de la fin, 
elle se chante a cappella avec un accompagnement de percussions corporelles simple (deux-
croches / noire / deux-croches / noires). 
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Dans l'original les croches sont frappées avec le pied et la noire avec les mains. Avec nos 
classes nous avons choisi de remplacer les frappes de pied par des frappes sur les cuisses. 
- Wake me up when September ends: parue en 2005 sur des paroles de Billie Joe Armstrong et 
une musique de Green Day, cette chanson a un tempo lent, genre ballade, avec une belle 
mélodie écrite dans une tessiture réduite. Le riff de guitare est aisément reconnaissable (cf. ci-
dessous). 
- Somebody that I used to know: écrite en 2011 par l'auteur-compositeur-interprète Gotye et 
chantée par lui-même et la chanteuse néo-zélandaire Kimbra, cette chanson est intéressante 
pédagogiquement sous plusieurs aspects. Son harmonie très simple (ré mineur / do majeur 
pour le couplet, ré mineur / do majeur / sib majeur pour le refrain) ainsi qu'une boucle 
mélodique presque enfantine (qui a une certaine parenté avec Quand trois poules vont aux 
champs) font double emploi: cela permet de travailler avec un matériau accessible à tous, 
mais aussi d'ouvrir les élèves à une forme d'esprit critique quant à la facture de telles 
chansons. Par ailleurs Gotye ayant été accusé de plagiat pour avoir repris presque à l'identique 
le riff du début de Sevilla de Luiz Bonfa (1967), cette chanson nous permettait d'élargir notre 
culture et notre regard sur la musique rock. 
- Sunday bloody sunday: Cette chanson du groupe irlandais U2, parue en 1983, a été écrite en 
hommage à un épisode tragique du conflit nord-irlandais survenu à Derry en 1972. Le riff est 
aisément transposable au xylophone (cf. ci-dessous). 
- Help!: Cette chanson parue en août 1965 figure dans l'album éponyme qui est le cinquième 
des Beatles. 
 
Ces chansons ont été choisies pour différents motifs, à savoir leur faisabilité en classe: 
(mélodie relativement facile, vocabulaire anglais simple), leur background affectif (We will 
rock you a souvent été repris dans des publicités, dont celle, récente, pour Pepsi, ou 
Somebody that I used to know qui est célèbre pour son clip), l'intérêt qu'elles ont pour la 
présentation des notions théoriques qui nous voulions introduire ainsi que l'éventail temporel 
qu'elles constituent, des débuts du rock à aujourd'hui. 
 
 5.1.2. Les notions théoriques : Nous reviendrons plus loin sur l'évaluation 
diagnostique qui a présidé à l'élaboration de cette séquence, mais il est d'ores et déjà bon à 
savoir que, en commençant l'année, nous avons été surpris du niveau général des élèves en 
solfège, lecture de notes, voire culture musicale. Les mois passant, nous nous rendons compte 
que nous avons peut-être surestimé le niveau que nous pensions que des 9è doivent avoir; 
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toujours est-il que nous avons voulu, au travers des chansons mentionnées plus haut, faire 
acquérir à nos élèves une connaissance et une pratique des gammes pentatoniques, une 
meilleure connaissance de la notation musicale, un vocabulaire lié à la culture rock ainsi que 
quelques aspects de l'histoire du rock et de ses différents courants. 
 
 5.1.3. Les percussions corporelles : Ainsi que nous l'avons vu plus haut, certaines 
chansons se prêtant particulièrement aux percussions corporelles, nous avons travaillé au 
niveau cognitif et psychomoteur certaines cellules rythmiqus issues d'une structure à quatre 
temps en insistant particulièrement sur la différenciation entre temps forts et temps faibles 
ainsi que sur une pulsation régulière et intériorisée. La complexité des cellules n'a jamais 
dépassé les combinaisons noires / deux-croches mais la difficulté est née de la combinaison 
entre rythme et chant. 
 
 5.1.4. Le xylophone : Il a servi de support à l'apprentissage des gammes 
pentatoniques par le biais du riff de Sunday bloody sunday et de la ligne mélodique de 
Somebody that I used to know, ainsi que par de l'improvisation cadrée. 
 
5.2  Objectifs 
 
 5.2.1. Buts et finalités : Nous ne pouvons pas faire abstraction de nos objectifs à long 
terme dans la formulation des objectifs généraux et spécifiques liés à l'élaboration d'une 
séquence didactique. Nous aimerions amener les élèves à progresser de façon substantielle 
dans différents domaines afin de pouvoir, l'année suivante, construire de nouveaux savoirs sur 
des bases solides. Dès que l'on touche à l’aspect psychomoteur, il faut admettre qu'il n'existe 
pas forcément de résultat probant et mesurable au cours d'une seule séquence didactique, et 
qu'il s'agit de construire à plus long terme afin de créer un terreau favorable. Il en va de même 
pour tout ce qui touche aux automatismes liés au jeu instrumental (coordination, souplesse, 
dissociation, force, etc) ainsi qu’à la lecture et à l'écoute de la musique (discrimination 
perceptive des notes sur la portée, reconnaissance rapide des rythmes à l'audition ou à l'écrit, 
discrimination perceptive des intervalles, etc). Notre séquence s'inscrit dans une volonté 
d'apprentissage plus longue, plus complexe et moins mesurable qu'il n'y paraît.  
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A cet effet, les buts, selon la taxonomie d'Afsin, diffèrent légèrement chez JN et chez RPG. 
Chez cette dernière, l'autonomie en matière de lecture musicale prime, car elle permettra de 
s'approprier plus rapidement de nouveaux concepts dès lors que les élèves pourront d'eux-
mêmes lire une partition sans l'aide d'un tiers. Chez JN, l'aisance du jeu en groupe prime, à 
savoir la capacité à ressentir une pulsation commune, à chercher un résultat sonore vecteur 
d'unité de groupe. Cette différence aura une incidence directe sur la gestion des leçons et les 
modalités d'apprentissages.  
 
Ces buts étant explicités, nous allons maintenant focaliser notre point de vue sur les objectifs 
généraux pour cette séquence. 
 
 5.2.2. Objectifs généraux : Nous avons donné deux axes à nos objectifs généraux, 
soit l’axe culturel (le style pop rock) et l’axe musical (développement des capacités 
psychomotrices et psycho-affectives). Nous avons décidé de traverser les quatre champs 
d'activités en éducation musicale au travers du prisme de la culture rock afin de tendre vers 
ces deux objectifs généraux ainsi que vers les buts énoncés plus haut. Notre séquence s’inscrit 
dans la logique du PER puisqu’elle fait référence à ses quatre domaines généraux 6. 
 
 5.2.3. Objectifs spécifiques opérationnels : Il s'agit, ainsi que nous l'avons vu plus 
haut, des objectifs projetés sur une leçon. Ils permettent de franchir de façon progressive des 
paliers de complexité, afin d'acquérir, en partant du plus simple pour aller au plus complexe, 
les objectifs généraux escomptés. Ils sont formulés avec des verbes d’action vérifiables afin 
de faciliter l’évaluation formative de nos classes7. 
 
Nous avons constaté à quel point il est plus facile d'élaborer des objectifs spécifiques 
opérationnels aux domaines cognitif et psychomoteur qu'au domaine psycho-affectif. Il s'agit 
d'être modestes, de petits objectifs étant à voir comme les bases solides qui doivent précéder 
des apprentissages plus complexes. En ce qui concerne le domaine psycho-affectif, nous 
estimons qu'ils sont sous-jacents, que la difficulté voire l'impossibilité à les mesurer et à les 
évaluer les élève au rang d'objectifs généraux voire de buts. Ils sont en filigrane de tout notre 
enseignement mais sont plus difficiles à formuler que les autres. Il est acquis pour nous qu'une 
                                                
6 Annexe 2 p.68 
7 Annexes 3 et 4 p.69-70 
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adhésion affective est nécessaire à l'apprentissage mais qu'il ne suffit pas d'en faire un but 
avoué pour qu'elle se produise. 
 
5.3 Approche taxonomique 
 
Notre hypothèse de recherche étant qu’une approche taxonomique favorise la progression des 
apprentissages, nous avons décidé de construire notre séquence sur la taxonomie d'Afsin, à 
savoir sur l'utilisation des trois domaines propres à la musique (cognitif, psychomoteur et 
psycho-affectif) en partant du domaine cognitif et de sa progression pour construire notre 
sequence sur le Pop Rock. 
 
Bien que les éléments de la taxonomie d’Afsin n’aient pas à être forcément pris de façon 
chronologique, nous avons travaillé principalement dans l’ordre dans lequel ils sont 
énumérés : 
Le rythme : temps forts, temps faibles, structure à quatre temps 
La mélodie/intervalles : la gamme pentatonique. 
La forme : introduction, couplets, refrains, interludes, ponts, final (outro). 
 
Si nous nous référons à la taxonomie d’Afsin, seule l'harmonie n'a pas été étudiée, la séquence 
étant trop courte et les objets d'apprentissages assez nombreux. Nous avons par ailleurs eu 
diverses occasions d’en parler, notamment au sujet de Somebody that I used to know qui est 
construite principalement sur deux accords, mais cette approche est restée très sommaire. Afin 
de compléter notre connaissance du style Pop Rock, nous avons également travaillé sur la 
formation instrumentale et sur le rôle des instruments (solo, rythmique, accompagnement etc). 
 
Les objectifs psychomoteurs et psycho-affectifs se sont développés en parallèle des objectifs 
cognitifs (cf chapitre 6.3.). 
 
5.4 Régulations opérées en cours de séquence 
 
La séquence était initialement prévue sur six leçons mais bien vite nous nous sommes aperçus 
qu'il nous faudrait plus de temps pour la réaliser. Elle a finalement duré neuf leçons chez RPG 
et dix leçons chez JN. Précisons à ce sujet que nous sommes tributaires des différentes 
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activités du collège et que les 38 leçons de musique annuelles correspondent, d'après nos 
calculs pour cette année scolaire 2013-2014, à 32 leçons effectives pour les 9VP et 33 pour 
les 9VG. 
 
 5.4.1. Modification de contenus: RPG a choisi de ne pas faire apprendre la chanson 
Sunday bloody Sunday à ses classes; cette décision a été prise après la cinquième leçon, afin 
de favoriser un apprentissage plus approfondi des quatre autres chansons. JN a quant à lui pris 
la décision de ne pas insister sur la chanson Somebody that I Used to know au vu de la 
difficulté des paroles qui avait été sous-estimée. Ces modifications sont en lien direct avec le 
temps qui nous était imparti pour mener à bien notre séquence, mais aussi avec la motivation 
des élèves que nous ne voulions pas émousser par une surcharge. 
 
 5.4.2. Modifications de modalités d'apprentissages: par rapport à la séquence 
initialement prévue nous avons globalement passé plus de temps sur la compréhension et 
l'expérimentation liée à la gamme pentatonique, l'évaluation diagnostique ayant montré que 
les bases n'étaient nullement solides chez une proportion non négligeable d'élèves. RPG a 
testé une improvisation à l'aide de l'application easybeats qui permet de jouer des mélodies 
pentatoniques sans aucune connaissance musicale, de façon purement intuitive. Elle a 
également préparé plus de matériel écrit que prévu initialement (cf. annexe) afin d'aider ses 
élèves par le visuel à mieux intégrer cette gamme. 
 
En parallèle de ces modifications de modalités d’apprentissage et de l’avancement de notre 
séquence sur le Pop Rock s’est construite notre évaluation certificative. 
 
5.6. Evaluation certificative 
 
Dans ce chapitre, nous allons présenter à la fois notre façon d'évaluer nos élèves sur cette 
séquence ainsi que les différences qu'il existe entre nous en terme d'évaluation. La loupe de 
l'évaluation permet d'analyser ce qui a été enseigné puisque, si l'on se réfère à la théorie de 
l'alignement curriculaire de Morrissette (2011), elle en est le reflet. Au-delà de la comparaison 
nous verrons que la difficulté de respecter ce curriculum demeure malgré une approche 
taxonomique aussi rigoureuse que possible. 
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 5.6.1. Evaluation certificative chez RPG: Les classes ont passé deux tests: le 
premier sur un chant à choix et le second sur le style rock (culture et techniques). La note 
finale correspondait à la moyenne de ces deux épreuves.  
 
Test pratique : Les élèves devaient préparer une des quatre chansons travaillées en classe (soit 
un couplet avec refrain), avec les objectifs travaillés durant la séquence et plus globalement 
durant l'année, à savoir: chanter par coeur, soigner la justesse vocale, avoir un volume sonore 
suffisant, être en rythme avec l'accompagnement au piano, chanter avec énergie. RPG met une 
note sur 6 à chacun des objectifs précités, mais se réserve une appréciation globale liée au 
sentiment - certes subjectif - d’implication et d’effort fourni par l’élève. Elle a transposé la 
tonalité des chants pour certains élèves afin de faciliter leur prise de ton, leur justesse et leur 
sentiment de réussite. Certains ayant choisi We will rock you, elle les a accompagnés en 
jouant le riff de percussions corporelles. 
 
Test écrit : A cette épreuve correspondaient des objectifs travaillés durant la séquence liés 
principalement à l’histoire des origines du rock (culture) et à la construction des gammes 
pentatoniques (techniques). Les questions étaient de l’ordre de la restitution et de la 
compréhension (liées aux documents fournis et aux révisions faites en classe la semaine 
précédent l’évaluation), de l’application de procédures (construction de quelques gammes 
pentatoniques). 
 
 5.6.2. Evaluation certificative chez JN : Les élèves ont passé deux tests sommatifs : 
le premier sur un chant imposé (We will rock you de Queen) et le second sur le style Pop Rock 
(histoire de la musique et caractéristiques du style). Les deux tests comptent pour la moyenne 
annuelle. 
 
Test pratique : Les élèves devaient préparer le premier couplet et le refrain de We will rock 
you, avec les percussions corporelles, avec les cinq objectifs suivants :  
1) percussions corporelles : trois choix de réalisation possibles pour le couplet, et riff entier 
pour le refrain : 
- La note 4 si choix numéro 1 (noires frappées sur les cuisses) pour le couplet. 
- La note 5 si choix numéro 2 (noires frappées mains/cuisses) pour le couplet. 
- La note 6 si choix numéro 3 (riff complet : deux-croches / noire mains-cuisses) pour le 
couplet. 
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- 0,5 point si l'élève fait des erreurs (coordination entre le chant et les percussions 
corporelles). 
2) par cœur 
3) rythmes : pulsation régulière et bons rythmes 
4) mélodie : justesse et bonne ligne mélodique 
5) texte : bonnes paroles / prononciation 
Le chant étant a cappella, JN a laissé chacun choisir sa hauteur de départ et bénéficier de 
deux ou trois essais. Il a aidé ses élèves pour les mettre en confiance (en chantant si besoin au 
départ avec l’élève ou en commençant par lui faire chanter uniquement le refrain).  
 
Test écrit : théorie, connaissances culturelles et stylistiques. Il s'agit d'un test portant sur les 
éléments de la feuille de route, à savoir les caractéristiques du style (rythme, mélodie, 
formation instrumentale et forme) ainsi que sur l'origine de ce style dans ses grandes lignes et 
les différentes directions prises dans les années 60 (histoire de la musique). Les objectifs de 
JN pour l’évaluation sont les mêmes que ceux travaillés au cours de la séquence. Il a mis six 
points pour la partie caractéristiques et six points pour la partie histoire de la musique car il 
estime que ces deux champs d'objectifs valent le même poids dans cette séquence. La note 
finale est ainsi la moyenne de ces deux parties. Le type de questions était de l'ordre de la 
mémorisation (dates, termes musicaux, genres, caractéristiques, histoire de la musique, 
chronologie) mais aussi des connaissances procédurales comme par exemple trouver une 
gamme pentatonique à partir d'une note donnée. 
 
Voici à présent les principales différences relevées : 
 
- Note finale : RPG a décidé de faire la moyenne des deux épreuves ce qui est tout à fait 
justifié car cela représente la connaissance "globale" des élèves à ce sujet puisque la théorie et 
la pratique ont été évalués conjointement. JN a lui préféré mettre deux notes pleines 
considérant que les semaines consacrées à ce travail le retarderait beaucoup pour son total 
annuel de notes s'il n'en mettait qu'une seule. 
 
- Test pratique : RPG a laissé la possibilité à ses élèves de choisir le chant pour l'évaluation 
pratique alors que JN a imposé le chant : We will rock you (Queen). 
La décision de RPG a l'avantage de mettre en confiance ses élèves puisqu'ils choisissent la 
musique qui leur convient le mieux, ce qui a sûrement une incidence sur le résultat final. En 
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ce qui concerne le choix JN, sont intention était de tester ses élèves sur une musique 
contenant des percussions corporelles car cet élément ainsi que la chanson ont beaucoup été 
travaillés durant les huit séquences autour du Pop Rock.  
 
6. Analyse de la séquence didactique 
 
Au terme de notre séquence nous avons mis en commun nos notes de travail qui comprenaient 
les réflexions rédigées à la fin de nos leçons ainsi que celles rédigées pendant les leçons où 
nous nous visitions mutuellement. Nous avons de la sorte pu confronter deux regards, celui de 
l'enseignant et celui de l'observateur. Cette démarche a permis d'analyser le comportement des 
élèves face à aux différents contenus afin de voir la nature de leurs progrès. Nous aimerions à 
ce stade faire une distinction capitale et pourtant parfois mal définie. Certains objectifs de 
notre séquence didactique sont directement liés au jeu de groupe. Or, peut-on évaluer un élève 
individuellement lors du jeu de groupe? Peut-on véritablement mesurer, quantifier, apprécier 
ses progrès? Cette question est régulièrement débattue en cours de didactique et pose la 
distinction entre progression de l'élève et progression du groupe. Evaluer les progrès d'un 
élève est certainement un exercice difficile car il présuppose un suivi particulier qu'on ne peut 
faire dans le cadre de la classe; les résultats que nous obtiendrions n'auraient de plus pas de 
valeur transférable à tous les élèves, puisque nous avons vu que chaque sujet a des 
connaissances et pratiques préalables diverses en musique. A l'inverse, évaluer les progrès 
d'une classe revient probablement à évaluer soit la qualité du travail (concentration et 
implication de la classe pendant le processus d'apprentissage) soit la qualité de la production, 
c'est-à-dire apprécier le résultat au détriment de la démarche, ce que nous voulons éviter.  
 
Forts de ce constat, nous avons opté pour une présentation de nos observations qui 
privilégiera le groupe pour l'évaluation formative, et l'élève en tant qu'individu pour 
l'évaluation certificative (notamment les objectifs cognitifs liés au test écrit). Nous ferons 
ensuite le point sur les objectifs psycho-affectifs et psychomoteurs, puis mettrons en lumière 
quelques différences susceptibles de faire varier les résultats de nos observations constatées 
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6.1 Observations en classe: 
 
 6.1.1. Activité vocale: Nous avons eu des résultats très différents selon les chansons. 
Nous les proposons ici dans l'ordre dans lequel elles ont été apprises. 
We will rock you: Cette chanson a été bien perçue par les classes. Les objectifs spécifiques 
opérationnels suivants ont été atteints par la majorité. L’objectif spécifique opérationnel qui 
n’a pas été atteint par environ deux tiers de la classe concerne le deuxième et le troisième 
couplet, la prononciation et le nombre de syllabes à scander ayant posé problème, notamment 
par un travail de fond sur le premier couplet qui a occulté les autres. 
 
Wake me up when September ends: Les objectifs liés à la mélodie ainsi que l'aisance au 
niveau des paroles ont été atteints. Les classes sont rapidement parvenues à chanter cette 
chanson avec aisance et empathie. Les objectifs spécifiques opérationnels ont été atteints par 
la majorité. 
 
Somebody that I used to know: Malgré l'élan affectif de la grande majorité des élèves à l'égard 
de cette chanson, les difficultés liées à la prononciation ont passablement compliqué sa 
réalisation en classe. Ainsi, les objectifs spécifiques opérationnels ont été atteints par environ 
un cinquième des élèves, toutes classes confondues. Nous avons de ce fait diminué nos 
exigences en nous concentrant sur le refrain. 
 
Help!: Cette chanson a été bien accueillie par les classes en général. Les objectifs spécifiques 
opérationnels ont été atteints par la majorité, sauf pour le deuxième couplet, pour la même 
raison que We will rock you. 
 
Sunday Bloody Sunday: RPG ayant pris beaucoup de temps pour mettre en place Somebody 
that I used to know, sans beaucoup de succès, elle a décidé de ne pas faire chanter celle-ci à 
ses élèves et a travaillé cette chanson exclusivement sur l’écoute musicale et le riff de 
xylophone JN s'y est attelé avec ses classes; les objectifs spécifiques opérationnels liés à la 
mélodie et à l'aisance vocale en groupe n'ont pas été atteints par la majorité des élèves, faute 
de temps. 
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Nous constatons que la prononciation en anglais a parfois ralenti les apprentissages et 
démotivé quelques élèves. Si nous avions eu plus de temps, nous aurions également pu 
travailler plus à fond les deuxièmes et troisièmes couplets des différentes chansons. Nous 
n'avons pas toujours bien estimé la difficulté de prononciation, car pour certaines chansons la 
langue n'a guère posé de problème. Par ailleurs le fait que nous soyons nous-mêmes 
relativement peu rompus à l'exercice qui consiste à chanter de la variété en anglais est à 
double tranchant. Nous avons dû beaucoup nous exercer pour être à l'aise devant les élèves et 
cela nous donne une idée du travail que cela leur demande, mais notre inexpérience en la 
matière fragilise peut-être, même inconsciemment, notre capacité à conduire nos élèves vers 
ces objectifs d'aisance musicale et de flow. Nous avons également perçu, au fil des leçons, une 
lassitude à l'idée de chanter en anglais, après les difficultés rencontrées avec Somebody that I 
used to know. Chanter Help! a redonné du pep aux classes, mais Sunday Bloody Sunday était 
peut-être de trop dans cette séquence relativement chargée cognitivement. RPG a parfois 
proposé, en fin de leçon, une petite minute de légèreté vocale avec une chanson en français 
apprise plus tôt dans l’année telle que San Francisco de Maxime le Forestier. 
 
 6.1.2. Activité rythmique et corporelle : Nous avons délibérément choisi des 
rythmes simples de type deux-croches / noire (We will rock you) ou deux-croches / deux-
croches / deux-croches / noire (Wake me up when September ends). 
 
L’idée était de partir avec un matériau de base accessible à tous, dans une structure tout à fait 
caractéristique du rock (la mesure à quatre temps) afin de pouvoir peu à peu augmenter les 
exigences et les difficultés liées à la pratique de ces rythmes. Nous voyons en effet deux 
possibilités de complexifier une tâche rythmique faite aux percussions corporelles : en variant 
les zones de frappe d’une part, en élevant le tempo d’autre part. Par une progression par palier 
et une évaluation formative de tous les instants, les objectifs spécifiques opérationnels liés à 
l’apprentissage des rythmes aux percussions corporelles ont été atteints par tous les élèves. 
Les difficultés rencontrés par quelques uns se situent lors de la superposition chant / 
percussions. En effet, pour certains élèves, le fait de chanter en anglais et de s’accompagner 
aux percussions corporelles en même temps était au-delà de la zone proximale de 
développement. Nous avons constaté, lors d’autres séquences, qu’une chanson en français 
(demandant moins de travail cognitif qu’en anglais) permet plus aisément cette superposition. 
Lors de la séquence en anglais l’effort était trop intense pour quelques élèves qui n’ont pas eu 
le temps d’automatiser leurs gestes ou de savoir suffisamment par cœur leur texte. 
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 6.1.3. Activité instrumentale: Les objectifs ont pratiquement tous été atteints en ce 
qui concerne les lectures au xylophone (riff de Somebody that I used to know et riff de Sunday 
bloody Sunday). La pédagogie visible prônée par JN porte ses fruits de manière remarquable. 
Avant d'aller au xylophone les élèves travaillent sur la partition et écrivent le nom des notes 
sous la portée. Les élèves connaissent parfaitement la structure d'apprentissage au xylophone 
et ses objectifs spécifiques opérationnels liés à la maîtrise du xylophone sont atteints par tous 
ses élèves (rebondir sur les lames, alterner les baguettes, jouer au milieu des lames). 
Chez RPG, les objectifs spécifiques opérationnels diffèrent quelque peu puisque la lecture de 
notes en fait partie; chaque élève est invité à ne noter que quelques repères pour apprendre 
son morceau, et à utiliser des repères fixes (comme par exemple savoir par coeur que le SOL 
est sur la deuxième ligne) et des repères mobiles (comme par exemple savoir que le LA est 
une tierce au-dessus du FA parce que ces deux notes entretiennent un rapport d'interligne à 
interligne) pour trouver la mélodie. Deux tiers des élèves environ ont atteints les objectifs 
spécifiques opérationnels liés au déchiffrage de partition. 
Au final, les objectifs visant à faire jouer le morceau sans faute a été atteint, dans toutes les 
classes, par la majorité des élèves. 
En ce qui concerne l'improvisation cadrée au xylophone (et chez RPG avec l'application 
easybeats), nous constatons sans grande surprise que les objectifs spécifiques opérationnels 
sont atteints par peu d'élèves. Nous jugeons, à l'instar de Gavillet (2006), qu'improviser exige 
une connaissance approfondie des outils avec lesquels il est demandé de le faire (structure 
rythmique, pulsation notamment). Le constat en ce qui concerne la participation des élèves est 
le suivant : certains - même non musiciens - se sont lancés avec plaisir dans l’improvisation, 
mais ont besoin d’un cadre très spécifique pour pouvoir oser le faire Par exemple, nous avons 
dû complexifier peu à peu la démarche, en ajoutant des notes, en dessinant des motifs 
(ascendants-descendants), en incitant à répéter telle ou telle note, mais également en cadrant 
rythmiquement la démarche. JN propose un tableau pour cadrer les improvisations où se 
présentent toutes les variables entrant en ligne de compte dans le processus (notes - 
sauts/degrés conjoints - rythme - tempo - accords - transition, etc). L'application easybeats qui 
permet de jouer de façon intuitive (elle agit à la manière d'un clavier préparé puisque seules 
les notes de la gamme pentatonique sont proposées, il n'y a pas d'erreur possible) a rencontré 
un certain succès mais il a été impossible de vraiment travailler avec, par manque de temps ou 
pour des raisons de gestion de classe. 
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 6.1.4. Activité d’écoute : Ce travail s’est fait sur deux types d’écoutes différents. 
Premièrement, lors de la première leçon, les élèves ont écouté les quatre morceaux choisis 
pour illustrer l’origine du rock : Sweet home Chicago de Robert Johnson, Rocket 88 de Bill 
Haley, I feel good de James Brown et finalement Like a rolling stone de Bob Dylan. Pour 
cette activité, principalement liée aux objectifs psycho-affectifs et à la progression des 
niveaux d’écoute (de la réception à la valorisation), les élèves ont été pour la plupart tout à 
fait réceptifs. Chez RPG comme chez JN les élèves devaient trouver quelques éléments 
particuliers afin d’ouvrir une discussion (instrumentation, type de voix, vocabulaire imagé 
pour décrire la musique entendue). Cette activité ouvrait la séquence sur le rock et les esprits 
étaient frais et dispos pour accueillir ces musiques. Nous avons observé de part et d’autre des 
classes concentrées ; le support didactique distribué (cf. annexe) semble avoir aidé à une 
bonne écoute. Nous verrons plus tard, lors de l’évaluation certificative, que les concepts 
semés semblent hélas ne pas avoir porté de fruits sur le moyen terme (cf. chapitre suivant). 
Deuxièmement, les élèves ont été invités à écouter la chanson qu’ils allaient chanter ou 
avaient déjà chanté. Ces écoutes se sont faites en parallèle de l’apprentissage vocal et sont 
intimement liées à celui-ci. Il va sans dire que la progression des niveaux d’écoute des dites 
chansons a été fortement influencée par les activités des élèves. 
Nous constatons, ainsi que nous le pressentions et à l’instar des théories de Gordon, que 
l’activité de l’élève lui permet de s’approprier plus aisément un thème musical ainsi que les 
concepts (historiques ou théoriques) qui le fondent.  
 
Relativement satisfaits de la réussite globale des élèves face aux objectifs spécifiques 
opérationnels proposés, nous avons clos notre séquence par l’évaluation certificative dont la 




Dans ce chapitre nous allons étudier les résultats de nos évaluations certificatives afin de 
mettre en évidence le degré d’atteinte des objectifs visés. 
 
 6.2.1. Test pratique (chant) : Au niveau du test de chant / percussions corporelles 
dans les classes de JN, la moyenne est élevée (5.2 pour la 9VG6 et 5.5 pour la 9VG4).  Les 
élèves étaient prêts et la majorité d’entre eux a transmis une bonne énergie (rythmique, voix, 
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pulsation). 28 élèves sur 32 ont choisi le troisième niveau de difficulté de percussions 
corporelles (riff complet). L'élément qui fait le plus descendre la note est souvent l'intonation 
(justesse). Au niveau de la langue la prononciation était mauvaise chez certains, voire 
incompréhensible ; cela n’a toutefois pas empêché les autres éléments cognitifs d’être atteints. 
 
Dans les classes de RPG, la moyenne de chant est de 4.4 pour la 9VG5 et de 5.6 pour la 
9VP3. Cette différence s’explique par l’absence d’implication de trois élèves dans les 9VG5 
dont la note (de 1 à 2.5) a sensiblement baissé la moyenne générale. Le niveau d’implication 
de la 9VP3 étant excellent les résultats le sont aussi. Rappelons que les élèves pouvaient 
choisir le chant qu’ils désiraient interpréter. Parmi les élèves des deux classes, 19 élèves ont 
fait le choix de We will rock you, 12 celui de Wake me up when September ends et 7 celui de 
Help ! Le fait que personne n’ait choisi Somebody that I used to know reflète une fois encore 
les difficultés rencontrées avec cette chanson. RPG note que les élèves ayant choisi We will 
rock you sont en majorité des garçons, tandis que seules des filles ont choisi Wake me up 
when September ends. Ce constat n’a d’autre valeur que de montrer que les élèves se sont 
naturellement tournés vers une musique qui leur correspond. Seuls quelques élèves très 
motivés ont choisi Help ! et l’ont d’ailleurs interprété avec succès. 
 
 6.2.2. Test écrit : Ici les notes sont sensiblement inférieures, avec, chez JN, une 
moyenne de classe de 3.3 pour la 9VG6 et de 3.4 pour la 9VG4. Dans les classes de RPG la 
moyenne est de 3.1 pour la 9VG5 et de 4.5 pour la 9VP3.  
 
Dans les trois classes de 9VG les élèves ont globalement mieux réussi la partie sur l’histoire 
et les origines du rock. Il s’agissait principalement de questions auxquelles il était facile de 
répondre si on avait révisé et qui se situent au niveau mémoriser dans la taxonomie 
d’Anderson et Krathwohl. La deuxième partie, liée aux caractéristiques du style (gamme 
pentatonique notamment) a eu de moins bons résultats dans les classes de 9VG. Ces questions 
se situaient aux niveaux appliquer et comprendre de la taxonomie susmentionnée. Dans la 
classe de 9VP les résultats liés aux caractéristiques techniques ont été nettement meilleurs 
avec plus de 90% des élèves ayant réussi à construire des gammes pentatoniques majeures et 
mineures. 
 
Nous pouvons faire les observations suivantes de l’examen des tests significatifs. Le temps 
passé à traiter d’histoire de la musique et de caractéristiques techniques liées au rock a 
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vraisemblablement été trop court. Les modalités d’apprentissage des éléments structurels ont 
toujours été liées à la pratique mais cela n’a pas suffi. A contrario le temps passé à pratiquer 
les chansons et les rythmes de percussions a permis aux élèves de s’approprier les musiques 
et, moyennant un peu d’investissement personnel (notamment pour l’apprentissage des 
paroles), les résultats ont été positifs. Notre séquence s’étant majoritairement construite 
autour d’une pratique musicale, il est positif de constater que les objectifs qui lui sont liés ont 
été globalement atteints. Nous regrettons d’avoir passé si peu de temps sur des objectifs 
cognitifs qu’il aurait fallu étudier plus intensément pour les intégrer pleinement, plutôt que 
d’avoir à les apprendre par cœur. 
 
Nous portons un regard critique sur notre séquence et la façon que nous avons eu de l’évaluer, 
car nous avons rencontré une difficulté que l’on retrouve quotidiennement dans notre 
enseignement, à savoir celle d’évaluer les bons objectifs. Il est particulièrement tendancieux 
de croire que l’alignement curriculaire est une évidence dans une discipline telle que la nôtre. 
Nous aimerions citer Marchand (2009, p.46) qui écrit la « difficulté d’intégrer la musique 
dans le champ éducatif et évaluatif » et la « difficulté à problématiser le musical ». Cette 
difficulté amène l’enseignant à « rester prudemment dans les territoires familiers des pratiques 
normées, donc évaluables, préférant évaluer à partir de critères techniques et objectifs plutôt 
que sur des critères établis à partir de la singularité du sujet qui les produit ». Etant au tout de 
début de notre carrière d’enseignants, nous n’avons en effet pour l’instant ni le bagage ni 
l’audace nécessaires à transformer ces évaluations normées. Nous nous plions à cet exercice 
sans trop y croire, estimant que le nombre d’objectifs catalogué par le PER donne trop de 
directions différentes à l’enseignement de la musique. De plus, nous aimerions croire que nos 
évaluations sont la pointe visible d’un iceberg et que tout le contenu caché se révèlera soit 
plus tard, soit hors de la classe, à l’image de cette parole de Gaillot (1997, cité par Marchand, 
2009, p. 45): « Au niveau de la classe, il y a ce qui rentre dans les critères et que l’on 
comptabilise, il y a ce qui n’y entre pas et qui est fabuleusement plus intéressant, c’est là que 
tout commence ».  
 
Nous allons maintenant traiter de ce que nous pourrions qualifier de face immergée de 
l’iceberg, de tout ce qui ne se comptabilise pas forcément en classe et qui nécessite temps et 
maturation, à savoir les objectifs psychomoteurs et psycho-affectifs. 
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6.3 Objectifs psychomoteurs et psycho-affectifs 
 
Pour le domaine affectif8, les premières strates ont été naturellement atteintes, à savoir : 
 
 6.3.1. Réception/évocation : Elle a été positive globalement pour tous les chants et 
dans toutes les classes. Le fait d’avoir déjà entendu telle ou telle musique permet aux élèves 
de se sentir en terrain connu, et nous avons perçu une motivation à l’idée de travailler sur ces 
musiques. C’était d’ailleurs l’un de nos objectifs en tant qu’enseignants et observateurs de 
cette séquence : voir si les élèves pouvaient aller plus loin dans leur progression psycho-
affective si les premières étapes étaient déjà, pour ainsi dire, gagnées d’avance. 
 
 6.3.2. Eveil emphatique : Cette deuxième étape ne s’est pas produite chez tous les 
élèves. Quelques élèves de la classe de 9VG5 de RPG ont décrié que « c’était trop dur, pas 
intéressant, de la musique pour les vieux » et ont dès lors cessé de mettre de la volonté dans 
les apprentissages. Statistiquement, nous avons évalué que cette réaction a concerné 6 élèves 
sur les 42 que comptent nos classes de 9VG. C’est peu mais cela a un réel impact sur la 
qualité des leçons, surtout dans une toute petite classe. Dans la classe de 9VP3 tous les élèves 
se sont mis au travail et ont joué le jeu de façon tout à fait motivée. 
 
 6.3.3. Adhésion et valorisation : Il nous semble délicat d’évaluer à quel point nos 
élèves ont adhéré à notre projet au point d’intégrer pleinement les concepts et musiques 
étudiés. Nous avons senti, dans la manière de chanter de quelques élèves lors de l’évaluation, 
qu’ils avaient fait plus qu’apprendre simplement la chanson : ils y ont mis une énergie qui 
nous laisse croire que, chez eux, l’adhésion s’est faite. Pour une proportion relativement 
importante d’élèves, cette adhésion n’a vraisemblablement pas eu lieu, l’investissement vocal 
pendant les leçons étant resté à un stade peu avancé. 
 
En ce qui concerne le domaine psychomoteur, la progression peut également s'étaler sur la 
durée. 
 
 6.3.4. La capacité physique : Chaque élève vient au cours avec des capacités 
psychomotrices différentes ; cette hétérogénéité des classes est due partiellement aux acquis  
                                                
8 Pour les références à la taxonomie d’Afsin, voir au chapitre 2.2 
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mais également à l’inné.  Il est cependant possible de faire progresser les élèves dans chacun 
de ces domaines avec des exercices hebdomadaires notamment pour l’alternance des 
baguettes. Nous n’avons pas rencontré, dans nos classes de 9è Harmos, d’élèves présentant 
des troubles moteurs ou dyspraxiques l’empêchant de réaliser les mouvements demandés.  
 
 6.3.5. La discrimination perceptive : Nos élèves ont tous dû passer par cette étape 
afin de réaliser les différentes musiques aux xylophone, en chantant ou en faisant des 
percussions corporelles.  
 
 6.3.6. La mémoire motrice : JN a fait faire plusieurs fois un exercice où l'élève devait 
répondre à ses questions ou faire des calculs tout en continuant le riff de percussions 
corporelles sur We will rock you. L'exercice et la répétition de ce dernier en plus de faire la 
chanson en entier a permis à l'élève de ne plus réfléchir à ce qu'il fait et comment il le fait.  
 
 6.3.7. L'interprétation organisationnelle : Cette étape n'a pas été franchie par tous 
les élèves. Nous estimons que les trois quarts des élèves environ ont réussi à faire 
parfaitement le riff de percussions corporelles sur We will rock you ainsi que sur Wake me up 
when September ends. Plusieurs élèves ont rencontré des problèmes de coordination qu’il a 
été difficile de surmonter. C’est pour cette raison que JN a proposé trois niveaux différents 
pour le test significatif afin de permettre à chacun de pouvoir, selon son niveau, chanter en 
s’accompagnant. Si cette étape a été bien franchie pour la majorité des élèves, nous constatons 
tout de même qu’il n’est pas aisé de faire progresser nos classes sur ce point précis, sachant 
que nous ne donnons pas de devoirs à domicile, que nous ne voyons nos élèves qu’une 
période par semaine et que l’automatisation des gestes et la coordination sont un travail de 
longue haleine. Nous ne sommes pas psychomotriciens et n’avons probablement pas en main 
toutes les clés pour aider tous les élèves. RPG étant professeur d’instrument, elle estime qu’il 
est très difficile de faire progresser les classes de façon significative dans ce domaine, sans un 
travail constant de répétition et d’intériorisation des mouvements. 
 
6.3.8. La création non verbale : Nous avons constaté lors de notre évalution certificative 
orale que les élèves qui chantaient avec expression l’avaient déjà fait au premier semestre, et 
que ceux qui ne parvenaient pas à mettre ce « petit plus » dans leur interprétation ne 
parvenaient pas changer leur façon de chanter. Nous estimons que les progrès sont 
difficilement mesurables, car rien ne dit que tel ou tel élève n’a pas fait des progrès, même 
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substantiels, au niveau de son expressivité ! Nous soutenons qu’il est rare de voir un élève 
faire une production pouvant être qualifiée "d'expression artistique". L’interprétation est peu 
travaillée au collège, surtout au niveau des nuances. Nous travaillons d’abord à maîtriser tout 
le reste : mélodie, texte, prononciation, coordination, et il ne reste hélas que peu de temps 
pour tenter de développer une sensibilité artistique. Mais une évaluation certificative n’est 
probablement pas la plate-forme idéale pour estimer les progrès à ce niveau-là, à cause de la 
pression de l’examen d’une part et à cause du temps de maturation trop court entre 
l’apprentissage et l’évaluation. 
 
Pour conclure, nous voyons donc la difficulté d'arriver à un objectif donné avec nos élèves 
pour le domaine psychomoteur ou psychoaffectif, surtout dans les dernières étapes. Il est à la 
fois difficile d'observer où en est l'élève mais aussi difficile de dire combien de temps il lui 
faudra pour avoir le "déclic" pour passer à l'étape suivante. Nous avons également constaté9 
que la progression des objectifs cognitifs prend également du temps. Cela renforce notre idée 
d’avoir une vision à long terme des apprentissages en musique, de la 7è à la 11è Harmos, et 
de planifier notre enseignement en conséquent. 
 
6.4 Différences selon les classes 
 
Nous avons constaté une différence relativement importante entre la classe de 9VP et les 
différentes classes de 9VG. Rappelons que la classe de 9VP est constituée de 26 élèves. Il est 
plus difficile de pratiquer l'évaluation formative avec tous les élèves, surtout en ce qui 
concerne les connaissances culturelles et techniques (gamme pentatonique), car la 
participation de chacun aux discussions et réflexions est péjorée par le nombre. Au niveau du 
jeu instrumental et de l'improvisation, le temps est également très limité. Toutefois, nous 
avons constaté, lors de l'évaluation certificative, que le niveau de connaissances était 
largement meilleur dans la classe de 9VP que dans les classes de 9VG. Nous supposons que 
cette différence tient essentiellement dans le sens donné à l’école, les VP ayant un rapport au 
savoir sensiblement différent que les VG, de meilleures bases culturelles et, en musique, une 
meilleure lecture de notes. 
 
                                                
9 Au chapitre 6.2 « Evaluation certificative » 
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La gestion d’une classe de 26 élèves au xylophone est ardue, qui plus est dans une salle où les 
xylophones sont extrêmement serrés les uns contre les autres et où certains doivent jouer par 
terre ou à deux. Nous avons constaté qu’avec les petits groupes (12 ou 15 élèves) l’enseignant 
pouvait davantage s’investir dans une aide individuelle. Ceci est valable également pour 
l’improvisation, où le temps offert est réduit pratiquement à néant pour la classe à grand 
effectif. Sans surprise, nous avons constaté qu’au niveau de l’apprentissage du chant la 
dynamique est meilleure avec une grande classe où les élèves osent davantage tester leur voix 
et donner du volume puisqu’ils se fondent plus aisément dans la masse. Cette désinhibition est 
une richesse pendant la leçon car  à 26 élèves on a presque autant de chanteurs que dans un 
chœur. Avec 15 élèves par contre chacun se sent davantage écouté, impliqué, et même s’il n’y 
a pas d’effet de masse et peut-être un moins bon résultat sonore final, les élèves nous ont 
semblé participer pleinement à l’activité vocale. Nous avons d’ailleurs constaté, lors de 
l’évaluation de chant, que nous connaissions les timbres de tous nos chanteurs de VG, alors 
que RPG a eu des surprises en écoutant certains VP dont elle ne connaissait simplement pas la 
voix ! Pour les percussions corporelles l’effet « grand groupe » facilite l’apprentissage des 
motifs rythmiques, mais le problème de la pulsation commune est plus difficile à gérer. 
 
Nous ne désirons pas entrer dans une analyse des différences entre les classes de VG et de VP 
car nous n’avons pas en main toutes les clés pour effectuer des comparaisons. La seule 
certitude que nous ayons, en l’état actuel des choses et au vu de notre peu d’expérience de 
l’enseignement, c’est qu’à plus de 20 élèves la gestion de la progression des apprentissages 
devient difficile ; cette réalité n’a rien à voir avec les niveaux d’orientation des élèves. Nous 
pressentons par contre que certains élèves de VG ont besoin d’un encadrement plus 
spécifique, que ce soit pour l’apprentissage des concepts étudiés, pour le suivi des activités en 
classe, mais également pour la valorisation de leur travail et de leurs progrès.  
 
6.5 Différences selon les enseignants 
 
Pour cette séquence dédiée au rock, le fait que JN joue de la guitare est un plus au niveau 
psycho-affectif. Il est proche de ses élèves, peut jouer debout, devant eux, se déplacer et ainsi 
impliquer chaque élève visuellement à l’activité vocale. De plus la guitare se prête 
particulièrement bien aux chansons rock et le rendu correspond davantage à la version 
originale que le piano. Le travail vocal est différent car la voix est moins couverte qu’avec le 
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piano. JN en profite pour diversifier la palette de nuances. Signalons à ce sujet que nous avons 
l’honneur de jouer sur un piano ayant appartenu à Paderewski lui-même, mais dont la 
puissance sonore n’est guère compatible avec le volume choral de nos classes ! Dans les deux 
classes de JN certains élèves ont eu l’occasion d’aller accompagner à la batterie et c’est 
également un plus au niveau du réalisme sonore. 
Au niveau des modalités d’apprentissage, JN a une façon très efficace de faire travailler ses 
élèves au xylophone, ainsi que nous l’avons mentionné plus haut. Il a instauré dès le début de 
l’année un protocole de travail structuré et strict que ses élèves connaissent parfaitement. Cela 
commence par un échauffement où JN insiste sur la sonorité des frappes sur les lames 
(« rebondir ») et sur une pulsation commune, autour par exemple d’une gamme. La mélodie 
est apprise par cœur, ce qui évite que les élèves se perdent à force de regarder la partition et le 
xylophone. L’apprentissage se fait en groupe en commençant par travailler uniquement avec 
les doigts, puis avec le dos des baguettes (« petit » son) puis avec les baguettes de façon 
normale. JN demande à ses élèves, tout au long de l’apprentissage, de lever la main s’ils 
pensent que l’étape est acquise, avant de passer plus loin. Cela permet à chacun d’évaluer où 
il en est, ainsi qu’à JN d’aider celui ou celle qui n’est pas prêt à passer à l’étape suivante. 
Cette pédagogie visible où chaque objectif est énoncé clairement et où chaque étape est 
validée par une réussite commune donne des résultats concrets et une réussite de près de 
100% où chacun peut jouer le morceau en entier. 
 
Chez RPG tous les chants sont accompagnés au piano uniquement. Elle ne fait pas de batterie 
avec ses classes de 9è et n’a pas d’élève percussionniste capable d’aller accompagner les 
chansons. Son manque de connaissances en musiques rock l’a conduite à s’impliquer à fond 
dans l’apprentissage des chansons afin de développer les automatismes nécessaires à une 
bonne aisance devant ses classes. Elle n’hésite pas à faire chanter ses élèves a cappella afin 
d’être proche d’eux, et commence parfois l’apprentissage des chants par une écoute de la 
version originale où les élèves doivent tout d’abord suivre les paroles avec le doigt puis 
chanter intérieurement (play-back) afin de s’approprier la scansion du texte. Etant cheffe de 
chœur, elle attache beaucoup d’importance au fait de donner des indications et de l’aide avec 
son visage pendant qu’elle est au piano (montrer les entrées, prononcer les paroles en veillant 
toutefois à ne pas chanter systématiquement afin d’entendre ce que les élèves font 
réellement). Elle insiste sur la prononciation et la respiration ainsi que sur l’énergie globale 
dégagée lors de l’interprétation du chant. 
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Le travail au xylophone étant différent de celui de JN au niveau des objectifs, RPG n’obtient 
pas forcément une réussite de tous les élèves puisqu’ils sont amenés à développer par eux-
mêmes des stratégies de lecture de notes. Elle offre de l’aide individuelle et a également 
développé un protocole qui a l’avantage de faciliter la gestion de classe lors du travail aux 
instruments, celle-ci restant tout de même plus compliquée lors de la recherche de notes (où 
tout le paradoxe consiste à tolérer le bruit - nécessaire - et le réfréner quand il empêche une 
bonne concentration). Ses modalités d’apprentissage permettent à chaque élève de trouver ses 
propres repères et de développer sa lecture de notes à son rythme, tout en parvenant au final à 
faire jouer la mélodie à la classe entière.  
 
Forts de toutes ces observations, nous aimerions maintenant tenter de répondre à notre 
question de recherche. Est-ce que l’emploi conscient d’une taxonomie favorise la progression 
des apprentissages ?  
 
7. Vers une progression des apprentissages 
 
Certains éléments conceptuels explicités en première partie de ce travail semblent avoir eu 
plus d’impact que d’autres sur les progrès constatés chez nos élèves. Nous avons formulé 
l’hypothèse qu’une structuration taxonomique de notre séquence allait favoriser les progrès, 
mais au fil de nos réflexions cette hypothèse s’est peu à peu transformée. Qu’est-ce qu’une 
taxonomie, finalement ? Sa définition première est, comme nous l’avons vu plus haut, une 
classification d’éléments. Elle a pour but de planifier notre enseignement. Elle est également 
là pour clarifier les objectifs aux yeux des élèves et d’aider à respecter l’alignement 
curriculaire. Aide-t-elle vraiment à faire progresser les élèves ? Nous allons premièrement 
revenir sur les éléments que nous estimons avoir été déterminants pour le bon déroulement de 
notre séquence puis pourrons ensuite faire le bilan de notre approche taxonomique.  
 
7.1 Eléments déterminants 
 
7.1.1. La motivation : nous avons choisi de travailler sur une séquence que nous 
jugions affectivement proche de nos élèves. Nous pensions sauter à pieds joints par-dessus la 
difficulté à les faire progresser, car nous étions sûrs qu’ils seraient motivés à coup sûr ! Il s’est 
avéré que ce moteur indispensable aux apprentissages n’a pas fonctionné comme nous 
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l’espérions. Nous avons l’impression que ce rapport au savoir de type utilitaire dont nous 
parlions au point 2.3.2. est présent chez beaucoup d’élèves, y compris ceux qui sont doués 
pour la musique ou pour le travail scolaire en général. La logique du cheminement pour 
avancer dans le cursus est en effet très présente. Quelques élèves ont cherché des informations 
à la maison sur les sujets que nous avons présenté, principalement dans la classe de 9VP3, 
mais la plupart d’entre eux gardent de la distance. De plus, la représentation qu’ils ont de la 
branche a un impact sur ce manque de motivation. Même si la musique compte10 dans les 
résultats annuels, il y a une proportion non négligeable d’élèves qui calculent pour passer au 
plus juste, et même certains qui n’ont pas hésité à dire « mettez-moi 1 en chant, je n’ai pas 
envie de chanter, de toute façon j’ai compté que j’arrive quand même à 4 de moyenne ». Nous 
avons vu les limites de l’évaluation sommative en musique. Nous estimons qu’elle est un fruit 
du système dont nous nous passerions volontiers, d’autant qu’elle n’a même pas la vertu 
d’inciter les élèves à travailler.  
 
 7.1.2 L'anglais en 9ème : Après analyse de notre séquence, nous remarquons que 
l’émergence affective, que nous espérions plus rapide grâce à l’anglais, dépend tout d’abord 
de la chanson. Wake me up when September ends a particulièrement été apprécié des élèves 
qui l’ont chanté avec empathie et style. We will rock you a également rencontré un certain 
succès, et nous avons croisé des élèves en ville qui le chantaient avec le rythme de 
percussions corporelles. Différents facteurs sont entrés en ligne de compte : 
- La musique est-elle connue des élèves ? Est-ce un « tube » ? 
- La mélodie est-elle facilement mémorisable et imitable ? 
- Les paroles sont-elles trop difficiles à prononcer ? le vocabulaire utilisé est-il connu des 
élèves ? 
Mais il y a également des aspects propres à n'importe quelle chanson qui font que les 
apprentissages sont difficiles quelle que soit la langue dans laquelle elle est écrite, à savoir ses 
éléments structurels (mélodie, rythme, harmonies). 
Somebody that I used to know a par exemple été une source de grandes difficultés pour les 
élèves, principalement à cause d’une mélodie construite sur des paroles complexes. 
 
                                                
10 Il faut un minimum de 12 points dans le groupe III (arts visuels, musique, activités créatrices et manuelles) pour être 
promu. 
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Si cela était à refaire nous le referions sans aucun doute avec d'autres classes de 9è, tout en 
prenant cependant plus de précautions peut-être dans le choix des oeuvres. Il est par ailleurs 
difficile d’estimer la difficulté d’une chanson avant de l’avoir testée avec une classe. Les 
élèves commençant à cet âge tout juste l'apprentissage de cette langue, ils ne maîtrisent pas 
encore les fondamentaux (traduction, vocabulaire de base, prononciation) ce qui peut les 
ralentir dans les apprentissages. Toutefois si la musique est connue par coeur par la grande 
majorité des élèves ce poids supplémentaire disparaît et laisse place au plaisir, à la motivation 
et à l'expression. 
 
Comme nous l’avons vu au chapitre 5.1.1., des recherches montrent que chanter en anglais 
fait progresser les élèves, mais c’est bien sûr avant tout de progrès dans la maîtrise de la 
langue anglaise qu’il s’agit !  En ce qui concerne les progrès en musique, ils ne paraissent pas 
significativement liés à la langue. Il nous paraît en l’état actuel de nos réflexions impossible 
de prétendre que le fait de chanter en anglais améliore les performances musicales des élèves, 
alors même que nous supposions gagner en affectivité en accédant à leur demande. Nous 
constatons en outre que lorsque les élèves réclament un chant en anglais, il s’agit souvent 
d’un « tube » qui passe sur les radios et qu’ils écoutent en boucle sur leur MP3. 
 
Quant à nous, enseignants fraîchement initiés à l’art de chanter en anglais, nous estimons qu’il 
serait en effet bénéfique de commencer plus tôt à le faire, pourquoi pas dès la 7è, sans 
toutefois choisir un répertoire tourné forcément vers la variété. Il existe dans le Planète 
Musiques quelques chants en anglais tels que Lavender’s Blue (p.213), Amazing Grace 
(p.179) ou des chants de type gospel tels que All Night, All Day (p. 178) ou We Shall 
Overcome (p. 282) qui ouvrent une fenêtre sur le répertoire anglophone avec des textes 
simples et des mélodies accessibles, sans la problématique liée à la scansion particulière des 
chansons de variété originellement écrites pour un seul interprète. Ayant eu beaucoup de 
plaisir à découvrir et faire découvrir ce répertoire à nos élèves, nous aimerions tout mettre en 
œuvre pour faciliter cette approche dans les années futures.  
 
7.2 Bilan de notre approche taxonomique 
 
Nous avons invoqué l’hypothèse que faire chanter à nos classes du Pop Rock en langue 
anglaise allait favoriser, taxonomiquement parlant, une émergence psycho-affective. Force est 
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de constater que l’expérience a montré que cette hypothèse n’était pas pertinente. Par ailleurs, 
nous avons catalogué et défini nos objectifs pédagogiques afin de rendre conscients nos 
processus d’apprentissage (envers nous-mêmes) mais également afin de clarifier la nature des 
tâches d’apprentissage (auprès des élèves). Notre hypothèse de départ était de vérifier par la 
pratique, dans notre quotidien d’enseignants, si l’emploi systématique des outils 
taxonomiques qui sont les nôtres favorisait la progression des apprentissages. Il nous paraît 
difficile de généraliser les résultats que nous avons obtenu, conscients que ceux-ci sont 
probablement en partie liés aux défauts de notre séquence. 
 
Nous pouvons toutefois faire part des observations suivantes : 
- Notre approche taxonomique a donné une direction à notre enseignement. Les élèves 
savaient exactement ce vers quoi nous voulions les mener. Nous n’avons pas hésité à répéter 
régulièrement quels étaient nos objectifs généraux afin qu’ils gardent en mémoire que ceux-ci 
étaient planifiés sur le long terme. Nous avons d’ailleurs demandé à pouvoir garder nos 
classes l’année prochaine afin de poursuivre ce travail. 
- Cette ligne directrice nous a donné de la sécurité, et nous avons l’impression que le fait 
d’avoir structuré de la sorte notre séquence nous a fait gagner en assurance et en autorité. 
- Nous avons mené une réflexion intense sur la hiérarchisation des objectifs. Puisque le PER 
catalogue trop d’objectifs pour le temps qui nous est imparti, sur lesquels faut-il concentrer 
nos efforts ? Le lien que nous tissons avec nos élèves, le mur qu’érigent ceux qui ne veulent 
pas entrer dans les apprentissages ainsi que la teneur même de notre discipline nous orientent 
vers la dimension psycho-affective : elle seule nous ouvrira les portes des autres domaines.  
- Nous avons probablement été piégés par notre méthode en ce qui concerne le domaine 
cognitif, car nous avons voulu expliquer le Pop rock sous tous ses aspects structurels. En 
définitive les élèves n’ont pas eu le temps d’intégrer toutes ces notions.  
- Nous gageons qu’une partie de nos élèves a progressé de façon invisible car non évaluable. 
Certains ont montré un véritable engagement et une motivation qui sont la clé des progrès. 
- Nous espérons qu’avec l’expérience nous serons plus à l’aise dans notre manipulation des 
objectifs d’apprentissage.  
 
Nous nous sommes par ailleurs demandés dans quelle mesure l’intégration d’une telle 
séquence dans notre cursus annuel avait favorisé ou ralenti les apprentissages. Nous estimons 
en effet qu’une approche taxonomique n’a de sens que si elle est planifiée sur l’année entière 
au minimum, et qu’une séquence de type époque, genre et style telle que celle que nous avons 
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présenté ici doit s’inscrire dans un contexte plus général que celui des quelques leçons où elle 
est enseignée. Nous avons expérimenté que certains des objectifs que nous avions visés ne 
pouvaient être atteints par manque de temps, et que nous avions survolé certains sujets 
(histoire de la musique et gamme pentatonique notamment). Si nous voulons que nos élèves 
puissent mémoriser, appliquer, comprendre, analyser, évaluer (pour reprendre les niveaux de 
complexité cognitive d’Anderson et Krathwohl) ce qu’est une gamme pentatonique pour 
finalement créer avec ce matériau, nous devons nous en donner les moyens. Or, quel est le 
moyen pour intégrer ce concept si ce n’est celui d’un indispensable temps d’intégration et de 
maturation ? Ce temps-là n’est pas favorisé par le PER qui formule une somme irréaliste 
d’objectifs qui contraignent au survol, ce que nous aimerions éviter.  
 
Nous voyons là la limite d’une approche taxonomique, dans un contexte marqué par le 
manque de motivations de certains élèves et le manque de temps pour approfondir les 




Nos observations nous ont montré qu’une approche taxonomique a l’avantage de structurer 
l’enseignement. Cela n’est pas sans importance si l’on pense à certains cours de musique 
déconnectés les uns des autres, où l’on prend un peu de ceci, un peu de cela, sans souci réel de 
construire ou de consolider des savoirs. Cette structure nous paraît essentielle, surtout dans 
notre discipline où nous manquons de moyens méthodologiques. Nous estimons que la 
taxonomie d’Afsin n’a pas le même usage selon le domaine qu’elle définit. Les objectifs 
cognitifs constituent le tissu musical : la mélodie, le rythme ou l’harmonie sont des éléments 
structurels qui nécessitent l’acquisition d’outils pour pouvoir comprendre la musique. Ils sont 
formulés par des substantifs et forment un catalogue. Nous avons vu que nous pouvons ne pas 
traiter de tous ces objectifs (comme par exemple omettre volontairement ce qui concerne 
l’harmonie pour notre sujet sur le Pop Rock) sans que cela porte préjudice au bon 
déroulement de la séquence. Nous soutenons que nous devons au-delà d’une approche 
taxonomique stricte donner un rythme de travail à nos classes afin de favoriser les 
automatismes et les repères. Ces éléments sont d’ordre psychomoteur car seule l’habitude 
permet un ancrage des gestes destinés à produire de la musique, mais surtout psycho-affectifs 
et c’est là le point le plus important à nos yeux. Tout au long de cette séquence, mais plus 
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globalement tout au long de cette année scolaire nous avons tenté de faire émerger une forme 
d’affectivité chez nos élèves, par le biais de la production musicale, d’un sentiment de réussite 
et d’une valorisation constante. Nous y sommes parvenus à certains égards, notamment pour 
We will rock you où nous avons vu naître une vraie joie dans les yeux de certains à l’heure de 
jouer en s’accompagnant eux-mêmes aux percussions corporelles. Nous estimons que ce 
sentiment émerge lorsque l’élève peut commencer à « jongler » avec les éléments travaillés et 
que rien n’est plus valorisant pour lui que d’arriver à faire deux choses à la fois, comme 
chanter en s’accompagnant par exemple.  
 
La taxonomie d’Anderson et Krathwohl nous a quant à elle été utile principalement 
rétroactivement, dans la mesure où elle nous a permis de vérifier que nous faisions bel et bien 
appel à toutes les habiletés cognitives de nos élèves. Nous avons tenté, dans nos évaluations 
écrites, de ne pas se restreindre à des réponses de type « restituer » ou « appliquer » mais 
d’aller davantage vers « analyser », « évaluer ». 
 
Ce travail nous a offert une belle plate-forme de réflexion pour nos pratiques. L’usage des 
taxonomies nous a aidé à progresser en tant qu’enseignants et probablement par ricochet à 
faire progresser également nos élèves. Nous estimons toutefois que les progrès en musique ne 
passent pas forcément par leur emploi systématique. L’approfondissement de la matière 
enseignée, la pratique instrumentale, la valorisation de chaque élève en tant qu’individu et 
non en tant que membre anonyme d’un groupe d’exécutants nous semblent par contre être les 
éléments-clés susceptibles favorisant l’entrée dans les apprentissages. A ce sujet nous 
n’oublions pas que la qualité de la relation pédagogique est déterminante et que, sans elle, 
tous les objectifs imaginables perdent en crédibilité, voire deviennent vains. A nous, 
enseignants de musique, de faire fructifier cette relation afin de créer un contexte favorable à 
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10. Annexes 
Annexe 1 : Séquence didactique de RPG (p. 49 à 57) 
 
 






- présentation de la séquence didactique 
- fiche : l’origine du rock 
- écoute liée à la fiche 
- fiche « évocation » et discussion 
- fiche « feuille de route » : notation d’un 
premier élément théorique (les temps forts) 




L'élève sera capable de: 
 
- distinguer certaines caractéristiques liées au 
blues et rock’n’roll entre autres 
- comprendre les principes des temps forts 
- appliquer les principes des temps forts aux 
percussions corporelles 




- Ecoute successive de 4 extraits musicaux puis 
lecture de la fiche correspondante et 
discussion avec les élèves 
- Réflexion personnelle autour de la fiche 
« évocation » puis discussion 
- Ecoute de We will rock you 
- Travail de percussions corporelles sur le 
rythme 2 croches - noire, de façon progressive 
(de 4 noires à 2 croches - noire - 2 croches - 
noire) : degré de complexité croissant et 
variation des difficultés 
- Apprentissage de la première strophe par 
imitation et imprégnation 
- Superposition du chant et des percussions 
corporelles (la moitié de la classe chante, 
l’autre joue, on échange, puis chaque élève est 
invité progressivement à intégrer les 
percussions corporelles à son chant) 
Evaluation: 
 
Evaluation diagnostique sur les connaissances et 
le background cognitif et psycho-affectif des 
élèves au sujet des musiques écoutées 
 
Evaluation formative tout au long du processus 
d’apprentissage des percussions corporelles et du 
processus de mise en commun percussions/chant 
(coordination, dissociation) 
 
Evaluation diagnostique sur le niveau d’anglais 
et la capacité à chanter en anglais des élèves 
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- We will rock you avec percussions corporelles 
- écoute de Wake me up when September ends 
de Green Day 
- discussion et repérage de l’instrumentation 
typique d’un groupe de rock 
- distribution et lecture de la fiche « origines et 
genres du rock » 





L'élève sera capable de: 
 
- chanter les 3 strophes de We will rock you en 
repérant les différences de rythme dûs aux 
variations de syllabes d’une strophe à l’autre 
- chanter la première strophe en 
s’accompagnant aux percussions corporelles 
- connaître quelques éléments culturels liés 
aux différents genres du rock 
- frapper le riff de Wake me up when 
September ends aux percussions 
corporelles de façon coordonnée avec 




- Travail d’apprentissage de We will rock you 
par imitation, en prenant un tempo lent 
- Travail sur la prononciation par imitation et 
imprégnation 
- Assemblage progressif des percussions 
corporelles et du chant 
- Ecoute de Wake me up when September 
ends : les élèves sont invités à repérer le 
rythme du riff et l’instrumentation 
- Apprentissage du riff aux percussions 
corporelles en accentuant le premier temps et 
discussion autour du troisième temps : faut-il 
l’accentuer ou non ? Expériences 
Evaluation: 
 
Evaluation formative tout au long du processus 
d’apprentissage des percussions corporelles et 
du processus de mise en commun 
percussions/chant (coordination, dissociation) 
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- Somebody that I used to know de Gotye : 
écoute 
- écoute et comparaison du riff avec celui du 
morceau Seville de Luiz Bonfa 
- arrangement pour le xylophone de Somebody 
that I used to know 
- chants : Wake me up when September ends et 
We will rock you 
Objectifs: 
 
L'élève sera capable de: 
 
- noter les différences et similitudes entre le riff 
de Gotye et celui de Bonfa 
- lire les notes de l’arrangement de xylophone 
avec quelques repères 
- déchiffrer la partition au xylophone 
- approfondir sa connaissance des chants étudiés 
aux leçons I et II 
Modalités: 
 
- écoute et échange autour des introductions 
des morceaux de Gotye et Bonfa 
- arrangement de Somebody that I used to 
know : déchiffrage de la mélodie « à la 
table », repérage de quelques notes et des 
mouvements mélodiques conjoints 
- apprentissage de la mélodie par imitation sur 
la la la, avec accompagnement de piano et 
avec le CD 
- chant sur le nom des notes 
- travail individuel au xylophone avec les 
doigts puis le dos des baguettes 
- mise en commun (pulsation lente) en 




Evaluation diagnostique sur la lecture de notes 
réalisée en début d’année scolaire 
 
Evaluation formative pendant l’apprentissage 
individuel au xylophone (lecture de notes, jeu 
avec deux baguettes) 
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- xylophone sur Somebody that I used to know 
- introduction aux gammes pentatoniques 
- improvisation sur la gamme pentatonique de 
rém 
- chant : Somebody that I used to know 




L'élève sera capable de: 
 
- jouer l’arrangement au xylophone de façon 
coordonnée avec la classe et l’accompagnement 
au piano 
- définir ce qu’est une gamme pentatonique 
dans les grandes lignes 
- chanter le refrain de Somebody that I used to 




- travail individuel au xylophone avec le dos 
des baguettes 
- travail collectif au xylophone avec 
accompagnement au piano, avec un tempo 
croissant 
- présentation d’une gamme pentatonique 
(rém) et lien avec la chanson de Gotye 
- explication conceptuelle de la gamme 
pentatonique 
- apprentissage vocal du refrain par imitation  
Evaluation: 
 
Evaluation formative par : 
- une aide et une écoute personnalisées pendant 
le travail individuel au xylophone 
- l’élève devient enseignant en étant invité à 
expliquer à ses camarades ce qu’est une gamme 
pentatonique 
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- chant : Somebody that I used to know 
- révision et approfondissement des 
connaissances liées aux gammes pentatoniques : 
travail sur la fiche 
- improvisation sur la gamme pentatonique de 
rém 
- xylophone : révision de l’arrangement 
- révision des chants appris aux leçons 




L'élève sera capable de: 
 
- construire une gamme pentatonique mineure et 
majeure 
- chanter le refrain de Somebody that I used to 
know avec les paroles 
- chanter le refrain et jouer l’accompagnement 




- travail vocal par imitation, a capella puis avec 
le piano 
- travail individuel sur la fiche des gammes 
pentatoniques, puis questions 
- improvisation sur la gamme de rém : travail 
individuel avec le dos des baguettes pour le 
repérage des notes, y compris des notes qui 
dépassent l’octave, puis possibilité laissée 
aux élèves d’improviser sur cette gamme, soit 
avec l’accompagnement de piano, soit seuls. 
- travail en commun sur l’arrangement de 
Somebody that I used to know 
Evaluation: 
 
Evaluation formative par : 
- une aide et une écoute personnalisées pendant 
le travail individuel au xylophone 
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- Help des Beatles 
- Révision de tous les chants 
Objectifs: 
 
L'élève sera capable de: 
 
- chanter l’intro, le premier couplet et le refrain 
de Help 
- donner du style à son interprétation, selon le 
chant choisi 
- mobiliser son attention et son énergie pour 




- écoute de Help 
- discussion sur l’époque, mise en rapport avec 
la fiche distribuée au premier cours 
- travail vocal approfondi sur l’intro (d’abord 
seulement le mot Help, répété 4 fois à une 
hauteur différente) ainsi que sur la 
prononciation 
- révision des autres chants en proposant peu à 
peu de se défaire du texte ; travail sur le 
contact visuel avec l’enseignant, sur le par 
cœur inconscient, sur la respiration commune 
et sur l’écoute du résultat sonore 
Evaluation: 
 
Evaluation formative « globale » sur la classe et 
non sur les élèves, dans une perspective 
chorale : où en sommes-nous en tant que 
groupe ? chaque élève est-il mobilisé en tant 
que membre du groupe ? 
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- Sunday Bloody Sunday de U2 : 
- distribution de la fiche « riff » 
- apprentissage du riff au xylophone 
- improvisation sur la gamme pentatonique de 
mi mineur sur l’accompagnement de Sunday 
Bloody Sunday 





L'élève sera capable de: 
 
- lire les notes du riff de Sunday Bloody 
Sunday sans écrire de repères 
- jouer ce riff au xylophone par cœur 
- jouer ce riff pendant que l’enseignant ou un 
élève improvise dessus 




- Déchiffrage individuel et « à la table » du riff 
de Sunday Bloody Sunday, en silence. 
- Diction des notes (parlé) en commun dans un 
tempo lent, correction d’éventuelles fautes. 
- Chant sur le nom des notes, en commun. 
- Déchiffrage individuel avec le dos des 
baguettes au xylophone 
- Travail collectif au xylophone avec 
accompagnement de batterie afin de trouver 
une pulsation commune. 
- Repérage des notes de la gamme 
pentatonique de mi, y compris au-dessus de 
l’octave standard. 
- Les élèves sont invités à venir improviser au 
piano (pour une meilleure discrimination 
sonore) pendant que le reste de la classe joue 
le riff au xylophone. 
Evaluation: 
 
Evaluation diagnostique : état des lieux de la 
lecture de notes. 
 
Evaluation formative : capacité à repérer de 
façon spatiale les notes d’une gamme 
pentatonique et de pouvoir créer avec. 
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- révision des tous les chants travaillés en classe 
- préparation à l’évaluation 
- distribution « fiche objectifs d’évaluation » 
- révision de certains concepts (gammes 




L'élève sera capable de: 
 
- savoir ce qu’il doit apprendre pour son 
évaluation 




- version « concert » des quatre chants 
travaillés en classe 
- échange libre, discussion autour des concepts 
travaillés en classe 
Evaluation: 
 
Evaluation diagnostique en vue de l’évaluation 
formative 
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- Evaluation sommative 
Objectifs: 
 
L’élève aura acquis les éléments techniques et 
culturels liés à la séquence. 
Il aura intégré de façon vivante ces différents 
concepts. 
Il aura progressé dans sa manière de chanter en 




- Test écrit sur les connaissances historiques, 
culturelles et techniques liées au rock et 
travaillées en classe 
- Deux séries pour éviter la triche 
- Des consignes très claires en matière de 
pollution sonore ou de communication entre 
les élèves 
- pendant ce temps chaque élève vient chanter 
près du piano le chant de son choix, avec 
accompagnement de piano 
Evaluation: 
 
Evaluation sommative de fin de séquence, avec 
le test écrit comptant pour moitié de la note, et 
le chant pour l’autre moitié. 
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Annexe 2 : Séquence de JN (p. 58 à 67) 
 





- présentation du projet : le Rock 
- L’histoire du Rock (feuille 4 écoutes) 
- Eléments caractéristiques du pop rock 
a) feuille de mots : diagnostique, évocation 
b) feuille de route : le rythme 




- chanter correctement le 1er couplet (texte, 
mélodie et rythme) 
- s’accompagner avec le riff de bodypercussion 
sur le refrain 
- faire uniquement le chant ou la 
bodypercussion pendant que l’autre classe 
fait l’inverse 
- chanter + bodypercussion sur tout le couplet 
1 (diagnostique) 
- avoir une vision générale et basique des 
origines du rock et de son évolution 
- trouver les mots du style rock 




- feuille de mots avec ACDC en arrière-fond 
- 4 écoutes : des origines jusqu’au rock 
- We will rock you  
a) présentation de la pièce et du groupe 
b) écoute 
c) prononcer les paroles des 3 couplets 
+ traduction en même temps + discussion sur 
l’histoire 
apprentissage : 
- je montre la version finale 
- les élèves font la BP et je chante 
- je leur apprends la BP sur le refrain 
- le couplet 1 sur lalala par petites parties 
- couplet 1 avec les paroles 
- la moitié des élèves chante et les autres font la 
BP 
- On inverse 
- Essais avec la totale 





- feuille de mots (évocation) 
- questions lors des 4 écoutes 




- procédé présent tout au long de la séquence 
- pédagogie visible : 
- énoncer l’objet d’apprentissage 
- énoncer la tâche avec l’objectif 
- contrôler que l’objectif soit atteint 
- trouver des approches pour que tout le monde 
atteigne l’objectif 
- si l’objectif est atteint par la majorité, je le 
valide et l’on passe à la suite 
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- L’histoire du Rock (origine + 3 genres du 
rock) 
- Eléments caractéristiques du rock : la 
formation instrumentale 
- Chant a cappella : We will rock you (avec BP) 
- Chant accompagné à la guitare : Wake me up 
when September ends (avec BP) 
Objectifs: 
 
- Chanter correctement le 1er couplet (texte, 
mélodie et rythme) 
- S’accompagner avec le riff de BP sur le 
refrain 
- Faire uniquement le chant ou la BP pendant 
que l’autre partie de la classe fait l’inverse 
- Chanter + BP sur tout le couplet 1 
(diagnostique) 
- Avoir une vision générale et basique des 
origines du rock et de son évolution : les 3 
genres 




- Introduction : récapitulatif du dernier cours + 
questions 
- feuille lire + questions 
- We will rock you : 
a) Ecoute : instruments à noter 
b) Travail sur la postur du chanteur 
c) Frapper la pulsation puis le riff de BP 
d) Répondre à des questions sans accélérer ou 
arrêter le mouvement 
+ improvisation vocale de l’enseignant 
e) Révision par parties 
- Wake me up when September ends 
a) présentation (groupe, style, année) 
b) écoute + instruments à noter 
c) prononciation + traduction + histoire 
d) trouver la pulsation et la battre 
e) apprentissage a cappella par imitation et par 
partie 
f) avec la guitare : frapper le rythme 
g) la moitié chante et l’autre moitié fait la BP 
h ) on chante la musique en entier 




- questions sur le cours précédent 
 
b) formative 
- procédé présent tout au long de la séquence 
- pédagogie visible : 
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- Arrangement au xylophone : Somebody that I 
used to know de Gotye 
- Eléments caractéristiques du Pop Rock : la 
mélodie (gamme pentatonique) 




a) rebondir sur les lames 
b) alterner les baguettes 
c) jouer au milieu des lames 
d) jouer la bonne mélodie 
e) jouer les bons rythmes 
f) jouer par cœur 
g) pulsation constante 
h) jouer ensemble (groupe) 
- connaître la gamme utilisée en Pop Rock : 
caractéristiques, la jouer au xylophone (monter 
et descendre), créer une petite musique avec ces 
notes et improviser sur un accompagnement. 




Xylophone : trouver les notes + intro gamme 
pentatonique (noter dans la feuille de route) 
a) chanter par imitation et par parties sur le nom 
des notes 
b) les 6 étapes aux instruments 
- échauffement (rebondir, rebondir + rythme sur 
la gamme, idem en alternant les baguettes) 
Apprentissage de la chanson : doigts, baguettes 
retournées et normales 
Je chante les notes par petites parties et les 
élèves doivent les trouver avec les doigts. Une 
fois qu’ils arrivent bien une partie avec les 
doigts, on passe avec le dos des baguettes puis 
avec le bon côté. Travail par cœur sans 
partition. 
Une fois la musique apprise : accompagnement 
batterie ou piano. 
- Wake me up : apprentissage par partie, 
directement voix + BP 




a) diagnostique : 
- première pièce au xylophone 
- apprentissage : directement voix et BP 
 
b) formative : 
- procédé présent tout au long de la séquence. 
- demander aux élèves de lever la main s’ils 
pensent l’objectif acquis. 
- faire chanter par petits groupes. 
- passer dans les rangs. 
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- Arrangement Somebody that I used to know 
- Eléments caractéristiques du Pop Rock : 
gamme pentatonique 




- Xylophone : 
les 6 étapes (rebondir, alterner, jouer au milieu 
des lames, jouer la bonne mélodie, jouer les 
bons rythmes, jour par cœur) 
- pulsation constante 
- jeu de groupe 
- Connaître la gamme pentatonique 




- xylophone : composition et improvisation avec 
la gamme pentatonique 
- les élèves ont un moment seuls pour inventer 
une mélodie avec cette gamme (baguettes 
retournées) 
- quelques élèves jouent leur création (je 
commente) 
- toute la classe fait l’accompagnement (Ré-Ré-
Do-Do) en boucle 
- tout le monde improvise sur cet 
accompagnement (baguettes retournées) 
- quelques élèves passent seuls ou tout le monde 
à la chaîne 
- Somebody that I used to know :  
a) premier couplet : texte, prononciation et sens 
b) parler le texte en rythme avant de le chanter 
c) 1 phrase du refrain en boucle, du 
chuchotement à de plus en plus fort 
- Révision We will rock you : préciser quand le 
texte tombe sur les mains 
Evaluation: 
 
a) diagnostique : 
- première impro au xylophone : découverte des 
capacités des élèves 
b) formative : 
- procédé présent tout au long de la séquence 
- idem leçon III 
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- Eléments caractéristiques du Pop Rock : la 
forme 
- Chant + analyse : Help des Beatles (avec 
paroles) 
Chant + analyse : Wake me up (écoute audio) 
Objectifs: 
 
- Formation instrumentale : 
a) entendre et discriminer les instruments 
présents dans ces deux musiques 
b) connaître la formation instrumentale de base 
d’une musique Pop Rock 
c) connaître les 4 rôles et y associer les 
instruments (accompagnement, solo, etc) 
- Chant : 
a) bon texte, bonne mélodie, bons rythmes 
b) expression 
c) pulsation constante 
Modalités: 
 
- Introduction : voyage initiatique sur le Pop 
Rock, au bout du chemin : une représentation et 
un test significatif. 
- Nouvelle caractéristique : la forme. 
- Help : 
a) Ecoute 
b) Lecture du texte, traduction, thème 
c) prononciation par imitation 
d) apprentissage par imitation, texte seul puis 
chant 
e) les termes pour la forme et leur sens : intro, 
couplet, refrain, etc 
f) forme à trouver avec les paroles puis 
correction 
- Wake me up when September ends 
a) analyse de la forme à l’écoute 
b) correction orale puis seconde écoute 
Noter dans la feuille de route les termes pour la 
forme et leur sens 
Evaluation: 
 
a) diagnostique : 
- première analyse de forme 
 
b) formative : 
- procédé présent tout au long de la séquence 
- pédagogie visible 
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-  Sunday Bloody Sunday de U2 : déchiffrage, 
écoute, accompagnement au xylophone, 
improvisation et chant 
- révision de la gamme pentatonique 
Objectifs: 
 
- Xylophone : 
les 6 étapes  
 
- improvisation : 
trouver la gamme, être capable de 
monter/descendre avec les objectifs techniques, 





- Sunday bloody Sunday : 
a) distribuer les paroles + écoute 
b) lire la traduction 
c) discussion sur le texte, la thématique de la 
guerre 
d) distribuer la partition 
e) écrire les notes sur l’arrangement avec la 
gamme au tableau 
f) corrections 
- Accompagnement au xylophone : 
a) étapes habituelles 
b) avec batterie et piano 
c) démarche : arpège à la main gauche tandis 
que la main droite fait les deux autres notes de 
l’accord 
d) technique supplémentaire si trop rapide : je 
dis la note, les élèves la jouent et attendent la 
suivante 
- Chant : 
Je chante avec ma guitare, on dit la phrase en 




a) diagnostique : 
- première impro au xylophone : découverte des 
capacités des élèves 
b) formative : 
- procédé présent tout au long de la séquence 
- idem leçon III 
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- Révision globale des musiques 
We will rock you + BP 
Somebody that I used to know + xylophone 
Sunday bloody Sunday 
Wake me up when September ends 
Objectifs: 
 
- We will rock you : 1 des 3 versions 
- Somebody that I used to know : les 6 objectifs 
pour tout le morceau 
- Trouver la gamme pentatonique en ré et 




- We will rock you : 
les 3 couplets 
a) répondre à mes questions en frappant la 
pulsation ou le riff de BP complet 
b) révision du couplet 1 et travail intensif sur les 
couplets 2 et 3 
- Somebody that I used to know 
a) arrangement parties 1 et 2 + accompagnement 
b) improvisation avec la gamme pentatonique en 
ré 
- Sunday bloody Sunday 
a) je chante tout et ceux qui veulent chantent, les 
autres suivent les paroles 
b) le refrain 
c) couplet 1 : travail 1 phrase après l’autre 
- Wake me up when September ends : 
chanter en entier, garçons/filles puis les deux.  
Evaluation: 
 
a) diagnostique : 
- we will rock you : les 3 versions (niveau des 
élèves) 
b) formative : 
- procédé présent tout au long de la séquence 
- pédagogie visible 
  65 










- Synthèse des caractéristiques du Pop Rock + 
révision des musiques 
- feuille d’objectifs pour le test. 
Objectifs: 
 
- trouver l’ordre chronologique des musiques 
travaillées 
- connaître les caractéristiques du Pop Rock + 
histoire 
- We will rock you : réussir 1 des 3 versions de 
BP sur le premier couplet 
Modalités: 
 
- Noter les deux TS dans l’agenda 
- Mettre les musiques travaillées dans l’ordre 
chronologique, expliquer le but : prise de 
conscience. 
- Remplir la feuille de route, vérifier que tout a 
été noté. 
- Exemples supplémentaires pour la forme, la 
gamme pentatonique, les temps forts 
- Travail de révision sur We will rock you, BP, 
version parlée + BP, mélodie a cappella pour la 
justesse, travail sur la prononciation 
- Xylophone : improvisation et arrangement 
a) trouver la gamme pentatonique avec une note 
donnée 
b) la jouer : rebond, alternance 
c) improvisation des élèves à la chaine + 
accompagnement de l’enseignant 
Evaluation: 
 
a) diagnostique : 
- Estimation du niveau actuel de chaque élève 
pour l’oral et pour l’écrit 
 
b) formative : 
- procédé présent tout au long de la séquence 
- pédagogie visible 
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- Test significatif sur We will rock you 
précédé d’une révision du chant 
- pendant que les autres passent le test oral : 
écrire le nom des notes sur une partition de 
xylophone ou révision du TS écrit 
Objectifs: 
 
- du TS : chanter le 1er couplet + refrain a 
cappella en faisant le riff de BP avec l’un des 




a) riff final + improvisation rythmique/réponse 
b) les élèves continuent le riff : je chante 1 
mesure, puis 2, puis 3 et les élèves répètent par 
imitation 
- je chante et les élèves font les 3 versions de 
BP 
 
- test :  
a) silence des autres, respect sinon sanction 
b) plusieurs essais possibles 
c) hauteur de départ libre 
d) j’aide et je soutiens 
e) j’accompagne au piano qui se perd 
f) je peux aider en chantant avec 
g) encouragements, félicitations pour son talent 




a) diagnostique : 
- révision pendant le test 
 
b) sommative : 
critères : 
- par cœur 
- synchronisation chant/BP 
- mélodie (bonnes notes, justesse) 
- rythmes (bons rythmes, précision, pulsation 
constante) 
- BP : niveau 1, 2 ou 3. 
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- Test significatif sur le Pop Rock 
- Après le test : chants anciens 
Objectifs: 
 
- connaître les caractéristiques du style Pop 
Rock 
- connaître l’origine du style et les différentes 
directions qu’il prend dans les années 60 
- Chant : objectifs habituels 
Modalités: 
 
- disposition des chaises anti-triche (dos à dos). 
- consignes (sous-main, dossier de musique 
interdit) 
- silence 
Pendant le test : 
a) je réponds aux questions (mains levées) 
b) je fais relire mes élèves 
c) je contrôle qu’ils ont répondu à toutes les 
questions 
 
Après le test : 






- 6 points sur les caractéristiques du Pop Rock 
- 6 points sur l’histoire du style. 
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Annexe 2 : nos objectifs généraux via le PER 
 
- Comparer et analyser différentes oeuvres artistiques  
2 ... en chantant, jouant et interprétant chansons, rythmes et musiques de cultures différentes. 
3... en participant à la conception et à la présentation d'une manifestation artistique. 
4 ...  en analysant le sujet, le thème, la technique, la forme et le message d'un oeuvre. 
5 ... en identifiant et en analysant quelques grands courant artistiques. 
7 ... en identifiant les caractéristiques d'oeuvres de différentes périodes et provenances. 
8 ... en exerçant une démarche critique face aux oeuvres et aux phénomènes culturels actuels, 
en recourant à un vocabulaire adéquat et spécifique. 
9 ... en prenant conscience de la multiplicité des formes d'expression artistique. 
 
- Représenter et exprimer une idée, un imaginaire, une émotion, une perception dans le 
langage musical...  
... en exploitant le langage des sons et des rythmes 
... en chantant, jouant et improvisant des motifs mélodiques et/ou rythmiques 
... en participant à la création et à l'interprétation d'une oeuvre musicale 
... en reproduisant, en réalisant des mouvements (percussions corporelles) 
 
- Exercer diverses techniques musicales... 
... en maîtrisant des habiletés de motricité globale et fine (souplesse, précision, coordination, 
rapidité du geste, …) 
... en utilisant la voix et/ou en choisissant divers instruments et objets sonores pour réaliser un 
projet 
... en variant les usages de la voix (pose de voix) 
... en variant les nuances, les tempos et les accompagnements 
... en utilisant des éléments de notation musicale 
 
- Analyser ses perceptions sensorielles… 
… en développant et communiquant sa perception du monde 
… en prenant conscience et en restituant des impressions ressenties 
…en comparant et en analysant des œuvres 
… en participant à la création et à l’interprétation d’une œuvre musicale 
… en prenant conscience de la simultanéité des sons 
  69 
Annexe 3 : les objectifs spécifiques opérationnels chez JN 
 
Pour les objectifs cognitifs, l’élève sera capable de: 
 
- Comprendre les origines du rock et son évolution, du blues jusqu'au rock en passant par le 
rhythm’n’blues et le rock'n'roll (découverte et non but en soi pour l'instant) 
- Comprendre les directions prises par le rock à partir des années 60. 
- Mémoriser trois genres de rock (pop rock, blues rock, hard rock) 
- Trouver les mots correspondant au style rock (diagnostique) 
- Trouver/sentir les temps forts sur cette musique 
- Entendre, discriminer les instruments présents dans ces deux musiques 
- Analyser la formation instrumentale de base d'une musique pop rock. 
- Analyser et comprendre la gamme utilisée en pop rock. 
- Trouver les notes d'une gamme pentatonique  
- Restituer les mots utilisés pour la forme (introduction, couplet, refrain etc.) 
- Analyser une forme avec les paroles (découpage) 
- Analyser une musique avec l'écoute d’une musique : le qui, quoi, où, quand et comment 
(formation instrumentale et forme) 
  
 Pour les objectifs psychomoteurs, l’élève sera capable de: 
 
- Chanter la bonne mélodie avec les bons rythmes et la bonne prononciation 
- Chanter par coeur. 
- Chanter les bonnes paroles avec la meilleure prononciation possible en anglais. 
- Chanter avec le piano ou la guitare (synchronisation) : les départs. 
- Garder une pulsation constante et tempo unique pour toute la classe. 
- Faire des nuances (expression); forte, mezzoforte, piano, crescendo, decrescendo 
- Jouer la gamme pentatonique mineure : monter, descendre et les deux à la suite. 
- Inventer une petite musique à partir des notes de la gamme. 
- Improviser sur un accompagnement avec ces notes (idées, rythme etc.) 
- Jouer avec l'accompagnement de façon synchronisée 
- Jouer ensemble et s'écouter dans le groupe 
- S’accompagner avec un rythme de percussions corporelles 
- Se tenir droit sur sa chaise (posture du chanteur) 
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Annexe 4 : les objectifs spécifiques opérationnels chez RPG 
 
Pour les objectifs cognitifs l'élève sera capable de: 
 
- distinguer certaines caractéristiques liées aux blues et au rock'n'roll 
- comprendre l’évolution du blues jusqu’au rock 
- comprendre les principes des temps forts et faibles 
- analyser la forme d'une chanson 
- restituer quelques éléments culturels liés aux différents genres du rock 
- noter les différences et les similitudes entre deux extraits 
- définir ce qu'est une gamme pentatonique 
- construire une gamme pentatonique 
- déchiffrer une partition, de lire des notes 
- savoir ce qu'il doit maîtriser pour son évaluation 
 
Pour les objectifs psychomoteurs l'élève sera capable de: 
 
- chanter la première strophe…    
- appliquer les principes des temps forts aux percussions corporelles 
- frapper le riff de façon coordonnée 
- jouer l'arrangement avec accompagnement 
- dissocier main droite et main gauche 
- coordonner ses mouvements avec ceux de ses pairs 
 
Pour le domaine psycho-affectif l'élève sera capable de: 
 
- mobiliser son attention et son énergie 
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Annexe 5 : fiche écoute 
« Sweet home Chicago » 
 
Auteur : Robert Johnson (1911-1938), guitariste et chanteur 
Genre : blues 
Sortie en 1936  
 
C’est une des chansons les plus célèbres  
de Robert Johnson ; elle est devenue un standard  
du blues, reprise par un grand nombre de  
musiciens (Ben Harper, Eric Clapton ou  
les Blues Brothers entre autres). 
 
« Baby don’t you wanna go back to that same old place, sweet home Chicago » 
 
Autres bluesmen célèbres : Blind Lemon Jefferson, Blind Blake, entre autres. L’époque 






« Rocket 88 » 
 
Auteur : Jackie Brenston (1930-1979) 
Genre : rhythm and blues 
Sortie en 1951 
Nous écoutons la version de 
Bill Haley (1925-1981) parue la même année. 
Bill Haley est l’un des premiers 
 musiciens américains blancs de rock’n’roll. 
Il est l’auteur de la 
célèbre chanson « Rock around the Clock ». 
« Rocket 88 » est considérée par certains historiens 
comme le tout premier rock’n’roll de l’histoire. 
L’étiquette rock’n’roll a, dans un premier temps, 
été utilisée pour distinguer le 
«rhythm and blues » des Afro-américains de celui des Blancs, 
pour des raisons liées à la politique raciale de l’époque. 
 
« Everybody likes my Rocket’88, Baby, we’ll ride in style movin’all along »  
 
Autres chanteurs de rock’n’roll célèbres : 
Elvis Presley (1935-1977), Chuck Berry, Jerry Lee Lewis, Eddie Cochran parmi d’autres. 
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« I feel good » 
 
Auteur : James Brown (1933-2006),  
musicien, chanteur, auteur-compositeur et danseur américain. 
Genre : Soul, funk 
Sortie en 1964 
 
« I feel good » est la chanson la plus connue  
de James Brown, lui-même fréquemment surnommé  
« The Godfather of Soul ». Il est un des initiateurs du funk  
(forme de musique afro-américaine issue de la soul et du jazz,  
avec une prédominance de la section rythmique et des cuivres).  
James Brown est au carrefour du gospel, du rhythm and blues, de la soul, du blues et du 
rock, synthétisant toute la musique noire américaine du XXè siècle. Sa carrière a duré 
60 ans ! 
 




« Like a Rolling Stone » 
 
Auteur : Bob Dylan (1941-) 
auteur, compositeur, interprète, poète, peintre américain. 
Genre : rock 
Sortie en 1965 
 
« Like a rolling stone » 
est l’une des  chansons les plus célèbres 
et les plus influentes de Bob Dylan. 
Elle a défié les conventions artistiques 
de son époque plus que toute autre chanson, 
selon le magazine « Rolling Stone ». 
Elle a atteint la deuxième place dans les charts américains, 
juste derrière « Help ! » des Beatles. Bob Dylan est considéré comme une 
icône publique des changements culturels, politiques et générationnels de cette époque. 
 
« How does it feel to be without a home, like a complete unknown like a rolling stone ? » 
 
Plusieurs groupes ont repris cette chanson: 
Jimi Hendrix, U2 ou les Rolling Stones eux-mêmes. 
Hugues Aufray l’a reprise en 1995 sous le titre « Comme des pierres qui roulent ».
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Annexe 6: fiche “les 4 genres du rock” 
 
 
Les Sixties : années 60: La fin des années cinquante sonne la disparition des artistes de 
rock’n’roll les plus fameux (Elvis Presley, Chuck Berry etc.)  
Le rock’n’roll a cessé d'être, la variété reprend ses droits à la radio, à la télé, dans les 
salles de spectacle. C'est en Grande Bretagne que le rock’n’roll va refaire surface, au 
tout début des années soixante avec l'arrivée de jeunes nouveaux talents.  
Cette nouvelle vague est formée de trois principaux mouvements : 
 
1) Le Rock 
On ne dit plus rock’n’roll, maintenant on dit rock tout simplement !  
Pourtant les influences sont restées identiques, le rhythm and blues reste la base de ce 
style qui se veut nerveux avant tout. Les thèmes musicaux et rythmiques sont joués par 
des riffs de guitares électriques (The Rolling stones) 
 
2) Le Pop Rock 
Le rock recherche de nouveaux sons, les harmonies vocales et les mélodies s'ouvrent à 
de nouvelles techniques musicales. 
(Elton John, Green Day, U2, les Doors, Calogero, Bruno Mars) 
 
3) Le Blues Rock 
De nouveaux artistes britanniques rendent hommage aux musiciens de blues noirs 
américains tels que Robert Johnson, BB King mais jouant leurs chansons avec toute 
l'énergie du rock’n’roll en accentuant les solos de guitares électriques qui occupent une 
place toujours plus importante. 
( Eric Clapton, John Mayall, Stevie Ray Vaughan) 
 
Evolution du style "rock" post-sixties: Avec les années et les expérimentations des 
groupes, le style rock a évolué vers quelque chose de nouveau. L'appellation Rock 
progressif ou Rock alternatif voit le jour à la fin des années 60 en Grande Bretagne 
(Genesis, Pink Floyd etc.) 
Les sons des guitares électriques sont de plus en plus saturés et la voix du chanteur est 
caractéristique (voix cassée, des fois presque criée). Ainsi apparaît le Hard rock dans 
les années 70, popularisé dans les années 80 avec des groupes comme AC/DC, 
Aerosmith, Deep Purple, Guns N' Roses, Led Zeppelin, Scorpions, Kiss, Van Halen. 
Ce style puise ses racines dans le blues rock, le rock psychédélique et le garage rock. 
De manière générale, le Hard rock se définit par un mélange de sons agressifs dus aux 
guitares soumises à de fortes distorsions, et d'éléments blues, notamment au recours 
de gammes pentatoniques, le tout accompagné parfois de pianos et de claviers. 
Par extension, l'expression « hard rock » est également utilisée pour désigner des 
genres comme le heavy metal, le punk rock et le grunge afin de les distinguer du pop 
rock. 
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Quelques pistes  
 
 
Gibson/Fender : grandes marques de guitares acoustiques et électriques 
 
Gospel : chant religieux chanté par les chrétiens protestants noirs ; ce chant s’est 
développé en même temps que le blues. « Gospel » signifie « Evangile ». 
 
Guitare électrique : type de guitare qui produit des sons grâce à des capteurs 
transformant les vibrations des cordes en un signal électrique qui peut être modifié par 
des pédales d’effets par exemple, avant d’être converti en un son puissant par un ampli. 
En 1928 une première ébauche de guitare électrique vit le jour, sans grand  succès. C’est 
dans les années 30 que la marque Gibson lance son premier succès commercia l : l’ES-
150, au prix  de 170 dollars (une fortune pour l’époque).  
 
Francis Cabrel (1953-) : Même si c’est un auteur-compositeur-interprète de chanson 
française, c’est intéressant de savoir que c’est en écoutant « Like a Rolling Stone » de 
Bob Dylan à la radio à l’adolescence que Cabrel se découvre une passion pour la guitare. 
 
AC/DC : groupe de hard rock australo-écossais formé à Sydney en 1973, pionnier du 
heavy métal. 
 
Batterie : ensemble de fûts, de cymbales et autres percussions. La batterie a vu le jour 
au XXe, directement liée à la naissance du jazz ainsi qu’aux évolutions technologiques. 
 
Synthétiseur : instrument de musique capable de créer et de manipuler des sons 
électroniques. La naissance des sons synthétiques remonte au début du XXe, mais c’est 
dès les années 60 que l’histoire du synthétiseur opère un tournant, avec l’arrivé du 
transistor et de la miniaturisation. Dès 1964 arrivent sur le marché les premiers 
synthétiseurs transportables et à prix abordables. 
 
Les Rolling Stones : groupe de rock britannique fondé en 1962. Les Stones ont toujours 
été inspirés par le blues. 
 
Blues : genre musical vocal et instrumental dérivé des chants de travail des populations 
afro-américaines aux Etats-Unis ainsi que des immigrés européens. Le blues a eu une 
influence majeure sur la musique populaire américaine ; il est à la source du jazz, du 
R’n’B et du rock’n’roll, entre autres. 
 
Swing : le swing consiste à accentuer les temps faibles ainsi qu’à transformer le binaire 
en ternaire, d’où l’effet de « balancé » ; c’est un élément fondamental du jazz. Le swing 
désigne aussi l’ère swing, la période allant de 1930 à 1945 illustrée par les big bands de 
Benny Goodman, Glenn Miller, ou les orchestres de Duke Ellington entre autres. 
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Annexe 8: partitions 
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Annexe 10 : Test Significatif de JN 
 
Le Pop Rock : caractéristiques et histoire du style 
 
 
Partie 1 : les caractéristiques du style         6 points 
 
1) Rythme : 
 
a) Quels sont les temps forts dans le Pop Rock ? 
 
b) La grosse caisse joue les temps __ et __. 
    La __________ joue les temps 2 et 4. 
 
2) Mélodie : 
 
a) Quel est le nom de la gamme comportant 5 notes et qui est très 
souvent utilisée dans ce style ? 
 
b) Entoure les notes de cette gamme en Do : 
Do - Ré - Mi - Fa - Sol - La - Si - Do 
 
3) Forme : complète la forme "standard" et simplifiée que l'on 







Egalement au milieu de la forme, des parties uniquement 
instrumentales : 
 
- des ____________ 
- des ____________ 
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4) Formation instrumentale : remplis ce tableau 
 
Les 4 rôles et des exemples : 
 
- Solo : ______________ 
- ___________________ : piano, guitare. 
- Basse : _____________ 
- ___________________ : Batterie ou percussions. 
 
Partie 2 : histoire du style (origine)         6 points 
 
1) Quel est le style à l'origine du Rock dans les années 30 ?  
 
2) Dans quelles années prend naissance le Pop Rock ? 
 







4) Remets ces styles dans l'ordre chronologique : 
=> Rock, Rythme and blues, Rock'n'roll, Blues 
=> 
 




6) Remets ces groupes dans l'ordre chronologique : 
 
=> Green day, U2, les Beatles, Gotye, Queen 
=>  
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Annexe 13 : Test Significatif de RPG 
 
1. Hard rock, rhythm and blues, rock progressif, rock'n'roll, rock classique. 
 
Sauriez-vous remettre ces styles musicaux dans l'ordre chronologique? 
 
1 2 3 4 5 
     
 
2. A l'origine de tous ces styles, on trouve un genre instrumental et vocal datant 
de la fin du XIXè et du début du XXè siècle. 
 
- Quel est ce genre? …………………………………………………. 
 
- Qui le chantait et le jouait? 
…………………………………………………………………………………………………… 
 
3. Voici trois textes de chansons traduits de l'anglais. Lequel pourrait appartenir 
à ce genre? …………………. 
 
1. « Il était une fois un prince charmant, on le voyait sur son cheval, au trot, au 
galop, au pas, il était une fois un prince charmant, mais son cheval ne l’était 
pas» 
2. « Derrière chez mon père y'avait une auberge, on y mangeait de tout, on y 
buvait surtout, derrière chez mon père y'avait une auberge, on y chantait, on 
y riait, on y dansait! » 
3. « Je me suis levé ce matin, j'ai entendu un train siffler, je me suis levé ce 
matin, et trois fois il siffla, la première fois je pensai à toi, la deuxième fois 
je pensai à toi, la dernière fois il était parti, mais ton souvenir resta. » 
 




5. Pouvez-vous me citer un chanteur de rock'n'roll? 
 
………………………………………………………………………………………………………………………………………………… 
6. A partir de quelle décennie commence-t-on à parler de rock? …………………………… 
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7. Pourriez-vous mettre dans l'ordre chronologique les chansons que nous avons 
apprises en classe? 
 
Somebody that I used to know / Sunday bloody Sunday / We will rock you / Help 
/ Wake me up when September ends 
 
1 2 3 4 5 
     
 




8. Quelle est la gamme la plus utilisée dans le rock ? 
……………………………………………………….. 
 
Cette gamme est composée de .......... notes. Elle peut être majeure ou .................... 
 
Veuillez s'il vous plaît compléter le tableau suivant en prenant bien soin de 




     
  
LA 





      
  
DO 
    
 
Lisez bien tranquillement les questions, répondez-y avec soin, en prenant bien le 
temps de réfléchir. Bon travail à tous ! 
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taxonomie  progression des apprentissages  domaine psycho-affectif 
style Pop Rock objectifs     Plan d’Etudes Romand 
En tant que jeunes enseignants de musique au Secondaire I, nous sommes 
confrontés à la préparation de séquences d'enseignement-apprentissage pour des  
classes de 7è à 11è Harmos. Après deux années de pratique et de formation, nous 
avons choisi de tester sur le terrain les avantages et les limites d'une approche de 
type taxonomique pour notre discipline.   
 
Pour ce faire nous avons travaillé conjointement sur une séquence dédiée au Pop 
Rock avec nos classes de 9è Harmos, et avons élaboré nos contenus, objectifs et 
modalités en nous inspirant de la taxonomie d'Afsin pour la musique et de celle 
d'Anderson et Krathwohl pour les objectifs cognitifs, ces deux sources théoriques 
étant à la base de notre formation pédagogique. Notre hypothèse de recherche étant 
que l'usage conscient d'une taxonomie favorise les apprentissages en musique, 
nous avons analysé de quelle manière les élèves atteignent les objectifs spécifiques 
en cours de séquence et de quelle manière il est possible de viser des objectifs 
généraux sur le long terme. Il est à notre sens en effet capital de montrer qu'une 
progression effective des apprentissages ne peut être évaluée que sur le long terme. 
 
L'intérêt de notre recherche réside dans la prise en compte de la multitude 
d'éléments intervenant dans la progression des apprentissages en musique, lesquels 
font largement référence au domaine affectif. Notre travail montre également que 
malgré une planification commune (objets d'apprentissages et objectifs généraux 
identiques) des différences ont vu le jour au niveau de notre manière d'enseigner et 
plus précisément au niveau de nos modalités de travail.  
 
